M V ALPATOV istoria artei volumul I EDITURA DE STAT MOS KVA - LENINGRAD EDITOR A LEONOV CUVÂNT ÎNAINTE La alcătuirea unei istorii generale a artei, autorul a trebuit să acopere un amplu material istoric și artistic, din cele mai vechi timpuri până în prezent A făcut toate eforturile pentru a nu omite nimic esenţial Cu toate acestea, nu a vrut să-și transforme cartea într-o listă de fapte, monumente, nume și, de dragul completității acestei liste, să reducă caracterizarea arta anumitor perioade S-a confruntat cu sarcina de a crea o istorie a artei care ar putea servi și ca o introducere în studiul artei Experiența pedagogică a autorului l-a convins că studiul istoriei artei este fructuos numai atunci când cunoașterea monumentelor și maeștrilor, memorarea numelor și a datelor este însoțită de succesul în înțelegerea artei, de dezvoltarea gustului artistic Această încredere a autorului a determinat construirea cărții sale Face apel nu numai la abilitățile mentale ale cititorului și la memoria acestuia, ci și la simțul său estetic, la instinctul său critic Ea trebuie citită nu numai pentru a asimila prevederile generale exprimate în ea și pentru a memora informațiile pe care le transmite, ci în primul rând pentru a înțelege principalele căi de dezvoltare istorică a culturii artistice a omenirii și pentru a învăța să înțeleagă și apreciază arta veche și modernă Acest lucru l-a forțat pe autor să se abată oarecum de la tipul general acceptat de istorie a artei cu abundența sa de tot felul de informații, care de multe ori doar supraîncărcă memoria, dar nu dezvoltă ochii și abilitățile critice Această carte poate fi folosită de începători pentru a studia arta Este posibil ca în unele cazuri să fie prima carte despre artă în mâinile cititorului În interesul unui astfel de cititor, autorul s-a străduit pentru cea mai mare claritate a prezentării A evitat termenii puțin cunoscuți și nu a folosit multe concepte de critică de artă, al căror conținut nu a fost încă pe deplin înțeles de specialiști Cu toate acestea, cartea menționează numele artiștilor și scriitorilor, evenimente istorice, nume geografice și termeni științifici care pot fi nefamiliari cititorului Autorul nu le-a dat explicații, bazându-se pe faptul că cititorul însuși le va găsi în orice dicționar enciclopedic și că obiceiul de a folosi cartea de referință va fi primul pas în calea lui de a lucra independent la o carte științifică Această lucrare în patru volume este concepută ca o trecere în revistă a principalelor secțiuni ale istoriei generale a artei (mai mult, ultimele două vor fi dedicate artei ruse) volume ale acestora) În opera sa, autorul nu a considerat posibil să se limiteze la o repovestire a opiniilor general acceptate și a faptelor binecunoscute În multe secțiuni ale cărții, el oferă cititorului noi opinii și evaluări istorice și artistice Uneori trebuia să precizeze în câteva cuvinte concluziile investigaţiilor deja făcute, alteori considera posibil să familiarizeze cititorul cu presupuneri care necesită o fundamentare ştiinţifică ulterioară În unele cazuri, acest lucru a transformat prezentarea lui fie într-un rezumat al muncii deja realizate, fie într-un plan pentru un studiu viitor Desigur, narațiunea istorică a dezvoltării artei ocupă locul principal în carte Cu toate acestea, această carte nu oferă un rezumat complet al întregului material Specialiștii vor fi frapați de faptul că în ea sunt omise multe fapte cunoscute, multe monumente și nume de artiști nu sunt menționate Autorul a încercat să includă doar cele mai importante fenomene în cadrul restrâns al cărții pentru a le putea caracteriza cu suficientă completitudine De dragul acestui lucru, nu și-a supraîncărcat prezentarea cu date și liste de nume (datele monumentelor reproduse sunt plasate doar în lista de ilustrații) S-a limitat la datele de naștere și decese ale celor mai importanți maeștri și a menționat numele acelor artiști a căror personalitate a fost dezvăluită în mod proeminent în creațiile lor El a plecat de la premisa că prima sarcină a studentului la istoria artei este să învețe cum să conecteze faptele individuale între ele și cu cursul general al istoriei și astfel să-și imagineze imaginea generală a dezvoltării artei Autorul cărții a acordat o mare atenție ilustrațiilor El a fost ghidat de dorința de a reproduce cea mai semnificativă dezvoltare istorică și cele mai valoroase monumente artistic S-a străduit să evite multe monumente nemeritat de celebre, precum Apollo Velvedere sau Catedrala din Köln, și, dimpotrivă, a citat câteva capodopere cunoscute doar de un cerc restrâns de specialiști Sarcina autorului a fost să conecteze prezentarea sa cu ilustrațiile și, prin urmare, a reprodus în principal astfel de monumente despre care a fost posibil să se vorbească în text În acele cazuri în care nu a putut intra în analiza lor detaliată, a aranjat ilustrațiile în așa fel încât să-l determine pe cititor să le compare între ele Epigrafele la capitolele individuale servesc drept ilustrații pentru text Ele sunt prezentate fără prea multe explicații, în speranța că cititorul atent va putea să-și surprindă legătura interioară cu capitolele corespunzătoare ale cărții În timpul acestei lucrări, autorul a întâmpinat multe dificultăți Desigur, nu se simțea la fel de încrezător în toate domeniile istoriei generale a artei Dacă multe erori și inexactități ale lucrării sale au fost deja eliminate în manuscris, atunci el datorează acest lucru ajutorului camaradeșesc al lui V F Asmus, V D Blavatsky, B V Weymarn, S V Kiselev V F Levinson-Lessing, V V Pavlov, A A Sidorov B I Tyulyaev și mai ales N I Romanov, care și-a dat osteneala să citească întreg manuscrisul Moscova, - Autor INTRODUCERE unu În cele mai vechi timpuri, artele erau prezentate sub forma unor surori frumoase, co-sh / sh ™lyayuschie o singură familie Când această imagine poetică a încetat să-i mulțumească pe teoreticienii I/I, a fost nevoie de o clasificare mai riguroasă a anumitor tipuri de artă, precum cea pe care a trăit-o Linnaeus V/ pentru a sta la baza studiului naturii În același timp, atenția principală a fost acordată nu atât afinității interne a diferitelor tipuri de artă, cât și diferențelor lor Distincția lor a fost văzută ca baza unei clasificări corecte Cu toate acestea, dezacordurile semnificative nu au fost eliminate în rezolvarea acestei probleme Acest lucru s-a datorat în primul rând faptului că clasificările s-au bazat pe diferite fundații Clasificarea cea mai comună a pornit de la mijloacele de exprimare: artele au fost împărțite în spațial și temporal Primul dintre ei se îndreaptă spre percepția vizuală, folosește volumul, spațiul, linia, culoarea, al doilea se îndreaptă către auz și folosește sunetul și cuvintele Această diviziune a artelor a fost ținută împreună printr-o lungă tradiție a dezvoltării lor Arhitectura, sculptura și pictura au colaborat adesea direct, deoarece pictorii și sculptorii au fost nevoiți să decoreze clădirile cu picturi murale și sculpturi În plus, toate cele trei arte numite au fost organizate în timpurile moderne în așa-numitele academii de arte plastice Dimpotrivă, muzica și-a păstrat legătura primordială cu poezia și cuvântul Versul are o muzicalitate clar exprimată, în romantism cântărețul se exprimă atât în sunete, cât și în cuvinte Această clasificare general acceptată nu ar putea fi zguduită nici măcar de existența artelor în care principiul vizual este combinat cu temporalul, precum drama și dansul, sau artele în care pictura, arhitectura, poezia și muzica se contopesc într-una singură, precum opera cinci Această carte menține această diviziune convențională Este dedicat arhitecturii, sculpturii și picturii Cu toate acestea, este încă necesar să remarcăm mobilitatea granițelor dintre arte și, în legătură cu aceasta, convenționalitatea acestei diviziuni Odată cu divizarea prin expresie, este permisă și diviziunea după natura materialului care se transformă într-o imagine artistică În acest caz, raportul dintre formele de artă va fi diferit Atunci va fi necesară împărțirea artelor în picturale și non-picturale Artele plastice includ pictura, sculptura și literatura; artele non-picturale includ arhitectura și muzica Vorbind despre imaginea unei persoane sau a unui peisaj în artă, trebuie să comparăm pictura și sculptura cu poezia și proza contemporană Pe de altă parte, înțelegerea frumosului și a lumii se manifestă atât în ritmurile muzicii, cât și ale arhitecturii din aceeași perioadă sau perioade adiacente, când un tip este înaintea altei forme de artă în dezvoltarea sa În acest sens, ar trebui să ne amintim binecunoscuta definiție a arhitecturii ca muzică înghețată În funcție de aspectele artei de luat în considerare, teoreticienii au clasificat artele în moduri diferite Vorbind împotriva așa-numitei poezii descriptive, care amenința să priveze toată poezia de natura ei specială, Lessing s-a răzvrătit împotriva convergenței picturii și literaturii; el a fost cel care a propus timpul și spațiul ca criteriu de împărțire a artelor Cu multe secole înainte de Lessing, vechiul artist chinez Wang Wei s-a ocupat de această problemă și a avut opinii opuse „Pictura”, spune Wang Wei, „este o poezie în culori, poezia este o imagine în cuvinte” Ecouri ale acestor diferențe se găsesc în timpurile moderne Ele nu par însă atât de insurmontabile, dacă luăm în considerare motivele schimbării opiniilor pe acest subiect La începutul secolului al XIX-lea, căutarea unei arte mari, holistice, a dat naștere dorinței de a depăși mijloacele artistice ale tipurilor individuale de artă Muzica a devenit centrul de atracție pentru toate artele Mulți autori au vorbit despre muzicalitatea poeziei, începând cu romanticii Principiul muzical în pictură a fost proclamat de Delacroix și Fromentin Ca răspuns la aceasta, la sfârșitul secolului al XIX-lea, a apărut o mișcare de respectare a granițelor artei, s-a exprimat dorința ca fiecare artist să caute în primul rând să se exprime prin mijloacele inerente artei sale Dar această dorință a fost în curând impregnată de pedanteria, care a interferat cu adevărata creativitate artistică Dezbaterea dintre apărătorii delimitării artei și susținătorii fuziunii lor duce la o singură concluzie „Puritatea mijloacelor artistice” este departe de a fi principalul criteriu de utilitate artistică a unei opere Nu respectarea sau nerespectarea granițelor dintre arte este în sine importantă: ceea ce contează este ce sarcini îl împing pe artist dincolo de limitele artei sale, cât de mult îndeplinesc nevoile avansate ale dezvoltării artistice Când încălcarea limitelor artei este justificată de aceste nevoi, ea îi îmbogățește pe artiști, iar aceștia creează opere de valoare mai mare decât acei artiști care respectă cu strictețe aceste legi, dar nu cunosc adevăratul impuls creativ Sculptorul Pavel Trubetskoy, cu „forma sa liberă”, a slujit până astăzi subiectul atacurilor susținătorilor „plasticității pure” Cu toate acestea, în sculptura sa picturală, ca și la Rodin, există mult mai multă vitalitate, poezie și, în ultimă instanță, sculptură decât în doctrinar, creații uscate de „plastic pur” precum sculptorul german din secolul al XIX-lea Hildebrandt cu imaginile sale reci și inventate Înainte de a trece la o caracterizare a acelor tipuri de artă, a căror istorie este dedicată acestei lucrări, este necesar să se acorde atenție mai multor caracteristici ale tuturor tipurilor de artă, care pot ajuta la înțelegerea naturii speciale a fiecăruia dintre ele De multă vreme s-au remarcat deja două laturi ale artelor plastice Una dintre ele se numește „imitativ”, „de fapt pictural”, cealaltă latură „decorativă” sau „formală” În consecință, într-o lucrare de arhitectură, chiar și arhitectul roman Ditruvius a văzut principii utilitar-constructive și decorativ-artistice, pe care le-a numit „expediency” și „frumusețe” Posibilitatea de a lua în considerare o operă de artă sau arhitectură din aceste două părți este fără îndoială Dar nu este deloc posibil să fim de acord că relația lor este privită ca o simplă conviețuire În practica artiștilor-arhitecți, acest lucru a dus de mai multe ori la un decalaj între structura utilă a clădirii și decorațiunile inutile În înțelegerea artei, aceasta duce la faptul că unitatea creativității artistice este împărțită în două acțiuni independente, uneori chiar ostile reciproc Un lucru este ca un artist să imite natura, să lupte spre asemănare, pentru adevărul vieții; cealaltă activitate a lui este să-și supună imaginea procesării, conform legilor formale cunoscute sau cerințelor de stil Așa își imaginează mulți oameni procesul de creație artistică Recunoscând în artă semnificația vizuală și aspectele sale formale, utilitatea și frumusețea, teoreticienii artei au încercat să evite extremele naturalismului și extremele formalismului Între timp, cu o astfel de vedere, se pierde unitatea creativității artistice, ceea ce conferă artei un sens profund vital și îi conferă un rol eficient în cultura omenirii Pentru a înțelege structura unei opere de artă, nu trebuie uitat că părțile sale sunt într-o interacțiune vie și diversă În fiecare operă de artă, una este exprimată prin cealaltă Mai mult, fiecare dintre acești doi membri, deși are un sens independent, dar numai în combinație, în contopire, în întrepătrundere cu celălalt, capătă acel sens nou, mai larg și mai profund, care constituie conținutul principal al unei opere de artă Ceea ce este exprimat în artă dobândește toată puterea de influență artistică numai atunci când este exprimat într-o formă artistică Ceea ce servește ca mijloc de exprimare capătă propriul său însemnând doar în măsura în care exprimă de fapt ceva Aceste cuvinte definesc doar în termenii cei mai generali structura imaginii artistice în artă Această formulă generală va fi umplută de conținut concret dacă ne întoarcem la manifestarea acestei legi în diverse arte Aristotel, în zorii poeticii ca știință, a considerat metafora ca fiind baza creativității poetice Metafora ia naștere din convergența a două obiecte similare Această convergență se bazează pe asemănarea lor, dar nu exclude diferențele lor În metaforă, un obiect este exprimat prin altul și, deși fiecare dintre ele poate fi înțeles independent, doar prin comparație ele dau naștere unui nou sens și dobândesc puterea artistică de influență Să luăm cel mai simplu exemplu, la care se referă unul dintre savanții ruși în poetică, Potebnya Imaginează-ți că suntem loviți de imaginea unui cal negru O persoană cu gândire abstractă, logică, o va defini conjugând cuvântul „cal” cu conceptul de negru; el va spune: „cal negru” sau în cel mai bun caz „negru ca cărbunele” sau „ca gudronul”, iar atât „cărbunele” cât și „gudronul” vor fi înțelese ca întruchiparea întunericului La vremea copilăriei omenirii, când predomina gândirea poetică, ea a fost adusă mai aproape de un alt fenomen viu: imaginea unui cal cu imaginea unui corb albastru-negru De aici și expresia „cal negru” Adevărat, de-a lungul timpului, imaginea cuvântului „ciob”, ca un desen pe monede vechi, a fost ștearsă, estompată, DAR „la început cuvântul „ciob” avea plinătatea imaginii artistice Puterea sa spirituală deosebită stătea în faptul că imaginea „corbului” nu s-a dizolvat complet în imaginea „calului”; pe lângă sensul principal - asemănarea culorilor, în această expresie s-au păstrat și alte sensuri La urma urmei, este firesc ca un corb să zboare și, prin urmare, calul negru devine, parcă, înaripat Filosof italian din secolul al XVIII-lea Vico' a susținut că metafora este o nuvelă (una novelletta) Într-adevăr, în două rânduri de Pușkin: Albină pentru tribut în câmp Muște din celula de ceară albina nu are timp să ajungă la floare, dar se transformă deja mai întâi într-un suveran care adună tribut de la supușii săi, apoi într-un evlavios și muncitor opt un călugăr închis în chilia lui Și cu ce subtile nuanțe semantice vibrează epitetul „ceară”! La urma urmei, știm că celulele stupului sunt „ceară” și, în același timp, „ceara” are o oarecare legătură cu imaginea unui călugăr, cu lumânările din chilia lui, poate chiar cu tenul palid și ceros al lui față Metafora stă la baza nu numai imaginilor individuale, ci și multor opere de artă În povestea sa „The Strider”, Lev Tolstoi descrie soarta unui cal, viața unei turme, obiceiurile animalelor, oferă imagini vii, de neuitat, care nu pot fi găsite în multe alte povești despre animale Și, în același timp, comparând viața lui Kholstomer cu viața stăpânului său, numeroase indicii împrăștiate în narațiune, Tolstoi dezvăluie trăsăturile comune ale soartei unei persoane nobile și a unui cal pursânge, arată semnificația generozității lor, a succesele și vicisitudinile destinului lor, hobby-urile tinereții și smerenia stoică în zilele în declin Este imposibil de exprimat în termeni logici toată bogăția incomparabilă de gânduri, imagini, analogii care apar în mintea cititorilor acestei capodopere a marelui nostru scriitor Tolstoi, ca un artist, pictează un tablou întreg, lăsând fiecare dintre cele două rânduri comparate cu puritatea sa figurativă În exemplele date, metafora este exprimată cel mai tangibil, pe alocuri aproape gol Dar stă la baza mult mai complex conform intenției lor cu privire la lucrări, în care la prima vedere artistul nu și-a stabilit alt scop decât să-și imagineze ce era în fața ochilor lui Istoria artei plastice și-a subestimat până acum baza metaforică Între timp, structura unei opere sculpturale sau picturale nu diferă în esență de una poetică Doar maeștrii artei plastice își extrag materialul dintr-o altă zonă Se știe că arta antică greacă a apărut pe baza mitologiei antice dezvoltate Simplul fapt că zeii greci, spre deosebire de zeii Orientului antic sau zeul lui Israel, erau prezentați sub formă de oameni și că, rămânând atotputernici și nemuritori, erau înzestrați cu toate calitățile oamenilor vii, atașamentul lor față de bucuriile vieții, ardoarea războinică și înfățișarea fermecătoare, — numai aceasta conține boabele de poezie Această poezie se află în centrul Alpatov, vol I nouă toate tipurile de artă și sculptură grecească antică în special • Cele mai vechi statui grecești erau simple trunchiuri copaci (xoana) Pentru generațiile ulterioare, păreau a fi niște cioturi aspre, neînțelepte Dar în această „expresie” a unei persoane „în copac” stau boabele spiritualizării poetice a naturii, viziunea artistică asupra lumii Nu e de mirare că Ulise, când se întâlnește cu frumoasa și tânăra Nausicaa, își amintește de „palmierul zvelt și înalt” pe care l-a văzut în fața altarului delian al lui Apollo Nu fără motiv, conform unui mit străvechi, tânăra Daphne, când scăpa de Apollo, a fost transformată într-un dafin Nu trebuie să credem că metafora se află doar la originile artei Metafora nu se oprește niciodată o etapă de cultură mai matură, doar că nu apare atât de gol Să vezi imaginea unei persoane vii închisă într-un bloc de piatră și să o extragi de acolo, așa cum a făcut Michelangelo, pentru a transmite corpul puternic al unui aruncător de discuri din bronz negru, în timp ce în așa fel încât privitorul, așa cum ar fi, să stea în picioare în fața unei ființe vii și, în același timp, nu uită că în fața lui este un bronz strălucitor, puternic, pune câteva mișcări rapide cu un creion pe hârtie, dă o lovitură de stilou, aruncă câteva lovituri de perie și face privitorul să ghicească figuri vii în ele, uneori o compoziție complexă cu mai multe figuri - toate acestea înseamnă folosirea limbajului metaforic al artei „În aceste linii abia conturate, mintea mea este înaintea ochiului și prinde gândul înainte ca acesta să capete orice formă”, notează Delacroix El însuși dă exemple de metafore grafice vii Vedem mai multe linii serpentine împletite într-un model ciudat și, în unele locuri, linii paralele, dar din ele imaginea unui tigru agățat de crupa calului și figura unui călăreț care îl lovește și un cal în creștere și o siluetă care alergă a ajuta cu o sabie — într-un cuvânt, o întreagă scenă dramatică, plină de mișcare, pasiune, foc (p ) În același timp, în desen este deosebit de clar că din interacțiunea, întrepătrunderea celor două laturi ale imaginii artistice, se naște vitalitatea ei deosebită, puterea de influență Prin ele însele, liniile din desenul lui Delacroix sunt expresive ca niște lovituri de stilou, ca contururile rotunjite ale unui ornament (cf p ), dar își dobândesc tot sensul figurat, întrucât prezintă un motiv de viață, o imagine a unui scena plina de viata si dramatica În același timp, această scenă face o impresie deosebit de incitantă, deoarece este recreată de artist nu cu ajutorul copierii minuțioase și meschine a detaliilor, ci cu ajutorul unei mișcări a mâinii impregnate de o singură respirație, impetuoasă, precum înfățișată lupta însăși În desenul său, artistul nu numai că a conturat obiectele în sine, ci și-a exprimat și tremurul vital al momentului Multe picturi strălucesc cu aceeași bogăție de nuanțe semantice, în special imaginea celebrei Venus de Botticelli Capul ei palid se sprijină pe un gât subțire, ca o floare ofilită, ca trandafirii pe care îi stropesc Zefirii Părul ei este ca o lână de aur; buclele ei flutură ca șerpii în jurul capului Gorgonei Cu toate acestea, niciuna dintre aceste metafore nu o înlocuiește pe cealaltă; toate oferă versatilitate imaginii lui Botticelli Metafora este, de asemenea, la baza arhitecturii, deși nu este în sensul propriu al cuvântului aparține numărului de arte plastice Monumentele arhitecturale înfățișau obiecte din lumea reală doar în antichitatea îndepărtată, cu pietrele funerare ale liderilor, asemănătoare dealurilor uriașe Secolului al XVIII-lea îi plăcea să dea arhitecturii un caracter pictural, transformând interioarele palatelor în peșteri misterioase acoperite cu scoici, parcă locuite de nimfe străvechi Dar chiar și monumentele care sunt strict arhitecturale, cum ar fi un templu grecesc, o catedrală gotică sau un palat renascentist, se bazează pe metaforă La urma urmei, coloanele grecești nu sunt doar suporturi, ci și o aparență de trunchiuri antice de lemn, iar întregul templu - locuința lui Dumnezeu - formează o aparență a locuinței unui om Expresia unuia prin altul se reflectă clar în arhitectura noului timp Luați, de exemplu, un astfel de motiv arhitectural precum o fereastră Din punct de vedere pur utilitar, ar trebui să fie o deschidere în perete, concepută să servească drept sursă de lumină (p ) Dar arhitecților le plăcea să aducă aceste trave mai aproape de forma diferitelor motive arhitecturale cu un scop diferit De aici o asemenea varietate în soluția ferestrei: arată ca un arc de triumf antic, apoi un portal de biserică, apoi un turn ascuțit, apoi un ciborium, apoi un portic, apoi reprezintă gura deschisă a unei fiare, apoi, în sfârșit , fereastra unei case arată ca o fereastră de cale ferată vagon Nu este necesar să ne imaginăm că al doilea termen este doar atașat primului, la ideea unei ferestre ca o deschidere într-un perete Într-o imagine artistică autentică, ambii membri sunt percepuți într-o interacțiune vie Fereastra arcuită încetează să mai fie o simplă travă, iar arcul de pe perete încetează să mai fie arcul prin care au trecut învingătorii, deși continuăm să vedem o gaură de lumină în fereastră și să observăm atât măreția arcului, cât și trăsăturile a unui imobil independent '(p I) Aici sunt date doar cele mai simple exemple ale naturii metaforice a unei imagini artistice și sunt luate în considerare raporturile dintre cele două aspecte principale care o formează Sarcina artistului nu se rezumă la faptul că, după ce a stabilit asemănarea dintre membrii metaforei, el nu face decât să-i reunească, să-i compare Într-o imagine artistică, părțile sale separate aruncă lumină una pe cealaltă și, prin urmare, imaginea artistică are o semnificație atât de profundă O operă de artă se remarcă prin bogăția enormă a semnificațiilor sale, parcă ar crește una din cealaltă * unsprezece Alături de alte forme de artă, arhitectura parcurge o lungă cale de dezvoltare istorică cu căutările, suișurile și coborâșurile sale Și totuși există caracteristici care sunt caracteristice oricărei arhitecturi autentice Sarcina arhitecturii este, în primul rând, crearea unei carapace pentru viața și activitatea umană Cea mai simplă clădire conține un nucleu spațial, un interior și, în același timp, acest interior este exprimat în forma sa exterioară Fiecare clădire, fiecare design arhitectural conține această unitate dublă particulară În știință, aceasta se numește problema masei și spațiului arhitectural Există multe soluții la această problemă fie prin contrast, fie prin armonie, fie prin corespondență, fie prin predominanța unui principiu asupra altuia Dar această unitate dublă conține originalitatea limbajului artistic al arhitecturii, refractează acea „expresie a unuia prin celălalt”, care stă la baza tuturor tipurilor de artă Interiorul este creat pentru o persoană, reală sau imaginară; aici curge viața lui de zi cu zi și au loc evenimentele vieții sale sociale Aspectul exterior al unei clădiri caracterizează întotdeauna, într-o măsură sau alta, ceea ce se află în interiorul acesteia Ceea ce este dictat în interior de condițiile de viață, nevoia de comoditate, spațiu și libertate de mișcare, trebuie să dobândească în exterior caracterul de necesitate, regularitate și consistență, trebuie justificat pentru un judecător atât de exigent precum ochiul uman Spațiul interior al clădirii este perceput de întreaga ființă a unei persoane, uneori aproape că aude spațiul ecou În exterior, o persoană percepe clădirea în primul rând vizual; această percepţie vizuală trebuie să justifice funcţiile vitale cărora le corespunde interiorul Desigur, există un element de simplificare în această opoziție Pereții exteriori ai clădirilor, îmbinând, formează interioarele străzilor și piețelor, pe de altă parte, în interiorul clădirii este acoperit cu o cupolă ca un firmament, pereții săi sunt adesea prelucrați ca și fațade Și totuși, raportul dintre interiorul gol și volumul masiv al clădirii caracterizează originalitatea limbajului arhitecturii Cealaltă parte a arhitecturii se arată în relația sa cu materialul Multe clădiri sunt construite din aceleași pietre din care sunt sculptate statui și chiar din scândurile pe care poate fi scrisă o imagine Cu toate acestea, doar arhitectul descoperă în creația sa puterea care este inerentă materialului Constructorii au făcut multă vreme multe eforturi pentru a subordona rezistența materialului designului lor, au descoperit multă inteligență în depășirea inerției sale fizice Și totuși arhitectul este ca un îmblânzitor care, cu lovituri de bici, excită ferocitatea fiarei și, în același timp, în fața mulțimii uluite, o învinge cu efortul voinței sale Pentru ca o clădire să fie expresivă artistic, însăși natura materialului trebuie să fie exprimată în ea Cornișele trebuie să se odihnească, bolțile trebuie să răsare, stâlpii să suporte, arcurile să se ridice, iar cupola trebuie să încununeze întreaga structură Cele mai simple legi de atracție la care este supusă materia trebuie traduse în formă ritmică, aduse în armonie cu omul, cu simțul său al ordinii, cu ritmul respirației sale Cu cât această victorie este dată mai ușor unei persoane, cu atât mai exaltată imaginea arhitecturală arată vesel Tot ceea ce în natură îi oprește pe oameni ca obstacol, care pare inert și apăsător, trebuie să apară într-o lucrare de arhitectură depășită, plină de consimțământ Arhitectura, care dintre toate artele este cel mai legată de cerințele zilnice ale vieții, folosește cel mai alegoric limbaj Nimic aici nu este numit prin numele său propriu, fiecare motiv are o varietate de semnificații, multe forme servesc ca substitut pentru altele, sunt strâns legate de restul Cine își amintește de întâlnirile sale cu orașe necunoscute, bogate în frumoase structuri arhitecturale, știe câte impresii artistice sunt date de pietrele transformate în artă Peste tot călătorul este înconjurat de mase de piatră, elocvente în tăcerea lor Ele mărturisesc nu numai bogăția și sărăcia locuitorilor Se pare că în piețe și pe străzi auzi o poveste despre gândurile și aspirațiile generațiilor trecute, înveți despre ce așteptau ei de la lume, cum au vrut să-și aranjeze viața, cât de îndrăzneți au fost în demersurile lor Toate acestea sunt imprimate în pozele peisajului urban, în fațadele caselor, în amenajarea ferestrelor, în modelele care se strecoară de-a lungul pereților Să încercăm să ne descifrăm impresiile: ce înseamnă această coloană zveltă sau conturul abrupt al cupolei, turnul imens care aproape că a zdrobit clădirea care stătea lângă ea? Este foarte dificil să traduceți impresiile dvs arhitecturale în limbajul cuvintelor, deoarece acest lucru necesită dezlegarea unei încurcături complexe de idei, amintiri și convenții în interacțiunea lor Și totuși, imaginile arhitecturii, nu mai rele decât cronica, spun adevărul despre viața care curge printre ele Aceeași piatră poate fi folosită pentru a construi o clădire și pentru a servi ca sculptor Dar în primul caz, această piatră ne va conduce la gândul la om doar printr-o serie de momente intermediare În al doilea caz, vom spune imediat: avem o persoană vie în fața noastră Omul a fost întotdeauna tema principală a sculpturii Creativitatea sculpturală se naște din faptul că artistul extrage imaginea unei persoane din bucăți informe de lut și piatră În opera sa, el folosește mâna, dalta se supune mișcării energice a mâinii, dar privitorul își evaluează opera doar cu ochii Sculptorul ajută ochiul să prindă volumul, potrivind impresiile acestuia cu atingerea mâinii, traducând greutatea cu adevărat simțită a formelor într-un echilibru de mase și planuri de lumină Piatra se transformă în om și în același timp rămâne însăși Bronzul strălucitor poate fi perceput ca corpul uns al unui atlet, marmura Penteliană strălucește ca corpul delicat al unei zeițe, un copac noduros se transformă într-un spiriduș păros și, totuși, privitorul vede clar că se confruntă cu metal, piatră sau o veche zăpadă Sculptura este figurativă în natura sa originală Nu numim un obelisc o sculptură Dar sculptura necesită mai multe restricții din partea maestrului decât alte forme de artă plastică Sculptura este „o muză puternică, dar tăcută și secretă”, a spus Diderot Culoarea nu a jucat niciodată un asemenea rol în sculptură ca în pictură Mișcarea grăbită a fost rareori transmisă atât de viu de către sculptori ca de către pictori Dar lumina joacă un rol major în sculptură Numai prin trecerea de la lumină la umbră dobândește statuia ființa sa artistică, expresia sa plastică În același timp, spre deosebire de pictură, unde lumina este dată tradusă artistic, sculptorul folosește lumina reală în toată variabilitatea și inconstanța ei și o subordonează designului său doar prin prelucrarea suprafețelor care o reflectă Datorită tridimensionalității și conjugării cu lumina reală, o lucrare sculpturală este mai eficientă decât o pictură, intră într-un mediu nou Pentru a evita pericolul ca statuia să se contopească cu lumea reală, care poate slăbi puterea impresiei artistice, sculptorii renunță la culoare și, într-o mai mare măsură decât pictorii, se limitează în transferul mișcării, deși acest lucru, bineînțeles , nu exclude faptul că înțelegerea adevărului artistic, realismul rămâne același pentru ambele tipuri de artă Sculptorul preferă de obicei poziții corporale mai stabile și mai calme Adevărat, Giovanni da Bologna, în celebra sa statuie a lui Mercur, s-a străduit pentru impresia de instantaneu, de instabilitate, silueta lui abia atinge pământul cu un picior; dar în această soluție rafinată, dorința deliberată a sculptorului de a etala o încălcare a celor general acceptate este prea evidentă Această lucrare este prea paradoxală pentru a respinge poziția generală urmată de majoritatea marilor sculptori Sculptura s-a bazat întotdeauna pe sarcina de a exprima trecătorul, „muritor” într-o formă stabilă, permanentă, aleatorie sub forma unui individ obișnuit, după imaginea universalului Majestuoase prin simplitatea lor, monumentele sculpturale pentru oameni mari aparțin celui mai nobil tip de sculptură Într-o privință, o statuie este mai variată, mai bogată, mai complexă decât un tablou Sculptorii au observat de mult că orice obiect tridimensional, atunci când este perceput din diferite laturi, își schimbă atât de mult aspectul, încât uneori devine de nerecunoscut În viața de zi cu zi, încercăm să nu observăm această variabilitate a lucrurilor, deoarece ne interesează în primul rând trăsăturile permanente ale acestora, care ne permit să le recunoaștem mai rapid Dimpotrivă, sculptorul face din această proprietate a obiectelor tridimensionale un mijloc de îmbogățire a imaginii sale O statuie poate da naștere la multe impresii diferite și poate apărea în toată diversitatea ei din puncte de vedere diferite În rezolvarea acestei probleme, artistul se bucură de o mare libertate Diferitele impresii de la o statuie constituie uneori, parcă, dezvoltarea unui motiv, uneori scos în evidență una pe cealaltă Datorită acestui fapt, se introduce un început temporar în percepția sculpturii, iar aceasta o apropie de muzică În vremea noastră, nimănui nu i-ar fi trecut niciodată prin cap să discute despre primatul între diferitele arte Cu toate acestea, trebuie să recunoaștem că, acordând cele mai mari laude picturii, gânditorii Renașterii au definit corect natura sa particulară Au fost atrași în pictură, în primul rând, de acoperirea sa largă a întregii realități Leonardo da Vinci enumeră cu entuziasm numeroasele obiecte care sunt disponibile pictorului datorită „științei divine a picturii” Cu siguranță toate fenomenele din lumea reală pot fi și într-adevăr au fost subiectul reprezentării pictorului Impresiile, visele și fanteziile sale s-au reflectat și în cele mai bune opere de artă mondială paisprezece Dacă arhitectul, cu cel mai ascuțit simț al realității, este încă caracterizat de o anumită gândire algebrică, iar sculptorul își îndepărtează de obicei capacul multicolor și pestriț din lichid, atunci puterea pictorului este determinată în mare măsură de acuratețea percepțiilor sale vizuale, sensibilitatea retinei sale și capacitatea lui de a răspunde cu întreaga sa ființă la bogăția și diversitatea impresiilor lor și de a crea o imagine artistică din ele Este de la sine înțeles că necesitatea transformării artistice a impresiilor de viață în pictură nu este mai mică decât în sculptură Așa cum un sculptor gândește în piatră și volume, așa și un pictor gândește în culori, un grafician gândește în pete și linii Meledo, această latură a picturii este adesea subestimată: pericolul distrugerii materialului există pentru pictor nu mai puțin decât pentru sculptor Artiștii care căutau o iluzie optică s-au orientat cel mai adesea către pictură Nu degeaba Belinsky a recunoscut că pictorul este mai dependent de „capacitatea de a scrie din natură” decât poetul care se predă imaginației sale Între timp, marii maeștri nu s-au rușinat de faptul că în picturile lor se observau linii individuale, iar liniile desenului arătau ca niște linii caligrafice Unitatea dublă a imaginii picturale constă în faptul că petele colorate servesc ca o podoabă a pânzei, sunt conectate prin ritm și armonie cu petele și liniile învecinate și, în același timp, fiecare pată înlocuiește un obiect, înfățișează tot ceea ce a stat în fața artistului sau a ochiului său interior atunci când a creat imaginea Acest lucru este, de asemenea, în concordanță cu faptul că fiecare accident vascular cerebral și accident vascular cerebral este exprimat în imagine într-o formă plană și, în același timp, servește ca o caracteristică a unui obiect tridimensional Pictorii „traduc” sau „exprimă” lumea tridimensională într-un plan, iar acest lucru se aplică în egală măsură pentru noua pictură, care se străduiește să evoce impresia de adâncime spațială, și pentru pictura veche, care se limita la transferul doar de corpurile individuale și nu cunoșteau perspectiva Pictorul folosește diverse mijloace și materiale colorate, în funcție de ce aspecte ale vieții încearcă să surprindă În acele cazuri în care maeștrii individuali nu au înțeles, nu și-au simțit materialul, și-au sărăcit arta Dar ce frumusețe și putere de influență au obținut pictorii care „gândesc în material”! În mozaicurile realizate din bucăți de smalt, modelarea moale sau expresia unei lovituri libere este de neconceput Dar într-un mozaic cu tonurile sale pure, calculul pentru îmbinarea petelor individuale de culoare în ochiul privitorului este profund justificat, iar această latură a mozaicului a fost utilizată pe scară largă de marii mozaiști ai antichității Dimpotrivă, sufletul picturii în ulei (pe care, din păcate, artiștii moderni îl uită) este așa-numita lacuire, o astfel de suprapunere de pete colorate, în care un ton strălucește prin altul Lissions a servit ca un instrument excelent pentru marii maeștri ai picturii în ulei, mai ales atunci când au fost confruntați cu sarcina de a transmite nu numai culoarea obiectelor, ci și nuanțele și reflexiile colorate ale acestora Sufletul picturii cu acuarelă, așa cum spune și numele, este apa care diluează vopseaua și o face atât de transparentă încât hârtia albă se vede prin ea acuarela păstrează apă cincisprezece caracter chiar și după ce vopseaua s-a uscat În zadar un acuarelist ar concura cu pictura în ulei în transferul de tonuri suculente și profunde - nu va atinge niciodată o asemenea saturație a culorii Dar pentru transmiterea aerului, luminii, apei și a unei atmosfere umede, limbajul acuarelei este indispensabil După cum știți, nu există o linie pură în natură Și totuși, cu ajutorul unei combinații de linii, graficianul transmite obiecte voluminoase, spațiu și chiar cel mai aerisit mediu, uneori suprapunând linii în rânduri paralele, astfel încât acestea să se îmbine și să formeze o pată, conturând uneori granițele pre- megas cu o linie, apoi recreând volumul, apoi transmitând un contur amplu al mișcării corpurilor Există un număr infinit de moduri de a trage o linie Dar principalul lucru depinde dacă liniile desenate sunt percepute ca o urmă directă a mișcării mâinii artistului sau, dimpotrivă, toate loviturile se supun unui model strict și artistul rămâne, parcă, ascuns în culise Aceste două dispozitive grafice corespund versurilor și epicului în poezie Pe lângă cele mai importante tipuri de arte plastice, există multe intermediare Principalul dintre ele este ușurarea Relația sa cu sculptura și pictura este evidentă la prima vedere Relieful are o tridimensionalitate, ca o sculptură, și în același timp se întinde de-a lungul planului, ca o imagine pitorească Dacă transformi mental orice relief într-o sculptură prin întărirea formelor sale tridimensionale, nu va apărea o statuie rotundă cu drepturi depline Să conturăm figurile de relief cu o linie de contur, iar aceasta nu va da naștere unei imagini grafice, deoarece linia nu va avea același grad de expresivitate ca și liniile din lucrările grafice Toate acestea sugerează că relieful nu este un simplu compromis între cele două arte, ci mai degrabă aceeași combinație a acestora, care se află în centrul cântecului, care îmbină sunetul și cuvântul, muzica și poezia Nici ornamentul, nici arta decorativă nu pot fi excluse din istoria artei Pentru înțelegerea dezvoltării stilului, ornamentul are o importanță deosebită Tot ceea ce este exprimat doar indirect în arhitectură, în sculptură și în pictură, conceput pentru a descrie ceva sau pentru a satisface cerințele de utilitate, apare în forma sa pură în modele și decorațiuni ornamentale Adevărat, întâlnim uneori aceleași motive vegetale sau animale în ornament ca și în pictură, dar ele aproape își pierd semnificația picturală, întrucât voința de ordine artistică, nevoia de a identifica formule generale de frumos le subjugă sensul pictural Un ornament este ca un diapazon: arta unei întregi epoci este acordată pe ea, dar exprimă potențialele forțe ale artei mai degrabă decât arta însăși, care se întărește, se dezvoltă și își găsește ființa în contact cu viața, prin depășirea multor obstacole Ornamentul este mai tipic, mediu și nu se găsește aproape nimic remarcabil Marii maeștri nu au văzut niciodată ornamentul ca principalul lor mijloc de exprimare Nu degeaba ornamentul își găsește cea mai mare dezvoltare în zorii istoriei omenirii, în perioada gândirii mitologice a omului, când acesta se distra doar cu vise, care mai târziu au trebuit să fie realizate pe baza unui studiu profund al viaţă Mobilierul este adiacent artei arhitecturii, mai exact, face parte dintr-una dintre secțiunile arhitecturii, interiorul Pe vremuri, când dormeau sub un baldachin greu, paturile erau construite sub formă de case așezate în interiorul unei case mari; au fost furnizate cu fundații, coloane și acoperișuri Producția de mobilă a fost de mult în mâinile tâmplarilor și dulgherilor, care și-au construit și făcut case Costumul a format foarte devreme o secțiune independentă de artă decorativă Dacă costumul în unele perioade s-a ridicat la nivelul de artă adevărată, atunci în limbajul său era cel mai apropiat de arhitectură Nu e de mirare că un autor a comparat costumul cu casa unui melc, cu coaja acestuia Nevoile vitale ale unei persoane, nevoia de a proteja corpul sau de a da reprezentativitate aspectului cuiva sunt exprimate in croiala rochiei Pălăria unui bărbat nu este doar acoperișul lui, care îl protejează de ploaie și căldură, este partea de încoronare a costumului, rama feței Pălăriile cu boruri largi din secolul al XVII-lea decorate cu pene par să servească drept ecou al gulerelor largi amidonate, la fel cum podul unei clădiri servește drept ecou al plintei Pana este ca un copac în fața fațadei unei case, iar panglicile sunt ca un steag aruncat pe un turn Într-un costum se exprimă înțelegerea unei comenzi speciale, a unei ordine, a simțului materialului, a liniei și a culorii Într-o privință, costumul diferă de arhitectură: este mai direct legat de imaginea omului În acest costum se apropie de arta portretului Nu e de mirare că marii portretişti, şi chiar şi tânărul Rembrandt, au adus un omagiu pasiunii pentru costum A pune un costum elegant unei persoane înseamnă a face primul pas spre crearea unei imagini portret Anticii numărau nouă muze Între timp, în timp, numărul lor a crescut De-a lungul istoriei artei, noi forme de artă au apărut în mod repetat Principiile de bază ale creației artistice au fost refractate aici prin prisma materialelor și mijloacelor noi În secolul al XV-lea, pictura în ulei a fost inventată, sau mai bine zis, a prins în cele din urmă contur În secolul al XVII-lea, noi căi de artă grafică s-au deschis datorită apariției tehnicii de gravură pe cupru În secolul al XIX-lea, a fost inventată fotografia, care a păstrat multă vreme și încă mai păstrează parțial semnificația artei autentice Secolul nostru a fost martorul nașterii unui alt tip de pictură - cinema, care a câștigat de multă vreme o largă recunoaștere Dependența artei, precum și a altor domenii ale culturii, de fundamentele materiale, în cele din urmă economice, ale vieții societății a fost dezvăluită în mod clar de către fondatorii marxismului „Potrivit concepției materialiste despre istorie, în ultimă analiză, momentul decisiv în procesul istoric este producerea și reproducerea vieții reale” (Engels, Scrisoare către Bloch, septembrie Marx, Engels, Letters, M , p - ) Exemplele istorice confirmă această poziție Înflorirea magnifică a artei vitale și veridice în Grecia antică a secolului al V-lea a devenit posibilă numai în Alpatov, vol I înfloritoarea democraţie greacă deţinătoare de sclavi Era irealizabil în condițiile despotismului răsăritean, deși unul dintre suveranii estici a încercat să îndrepte arta către natură, către originile ei realiste Încercările de renaștere a antichității clasice au fost făcute de multe ori în Europa medievală, începând cu Carol cel Mare și terminând cu Frederic al II-lea, dar numai în condițiile de viață ale comunităților urbane, în condițiile capitalismului timpuriu și reorganizarea societății feudale, căutarea și realizările a generațiilor individuale s-au consolidat într-o tradiție artistică stabilă, ceea ce a făcut posibilă apariția artiștilor, numiți de Engels „titanii Renașterii” Adevărat, în unele perioade ale istoriei artei, suișurile și coborâșurile artistice nu au fost în legătură directă cu dezvoltarea generală a societății Vorbind despre dezvoltarea neuniformă a diferitelor forme de cultură, Marx scria: „În ceea ce privește arta, se știe că anumite perioade ale ei de glorie nu sunt în nicio corespondență cu dezvoltarea generală a societății și, în consecință, nici cu dezvoltarea baza materială a acesteia din urmă, constituind, parcă, scheletul organizării sale” (Despre critica economiei politice, Sobr soch , vol XII, p ) Pe lângă Grecia antică, pe care o avea în vedere Marx, există o serie de exemple în istoria artei moderne care confirmă această poziție Perioada de glorie a picturii venețiane se încadrează în anii în care stăpâna Adriaticii își pierdea din ce în ce mai mult posesiunile și rolul politic și cedează puterii maritime a Olandei și Angliei Perioada de glorie a picturii și literaturii spaniole coincide cu perioada declinului național și a revoltelor economice din Spania Arta, după cum scria Engels, nu a fost niciodată doar un „factor pasiv” „Dezvoltarea politică, juridică, filozofică, religioasă, literară, artistică etc se bazează pe dezvoltarea economică Dar toate se influențează reciproc și baza economică” (Scrisoare către Starkenberg, ianuarie ) În tabloul complex al dezvoltării omenirii, care se formează din diverse aspecte ale activității sale, arta are un rol eficient Artiștii avansați nu s-au limitat niciodată la rolul modest de simpli reflectori ai vieții Mulți dintre ei au fost inspirați de cele mai bune intenții ale transformării revoluționare a vieții, de visele unui viitor fericit pentru omenire și de disponibilitatea de a servi cu abnegație aceste obiective Aici este necesar să numim numele lui Michelangelo, Brueghel Muzhitsky, Daumier, pentru care atât viața, cât și arta au fost o luptă pentru idealuri democratice înalte Mulți artiști ruși, și în special pribegii, au văzut arta ca un instrument puternic în lupta pentru idealurile sociale progresiste Recunoașterea rolului enorm și efectiv al artei stă la baza politicii artistice a țării noastre de socialism Deja în primele etape ale dezvoltării societății de clasă, statul a încercat să folosească arta ca unul dintre mijloacele de educare a conștiinței și voinței oamenilor Acest punct de vedere și-a găsit aplicație chiar și pe vremea vechilor regi orientali și a faraonilor egipteni Situația nu se schimbă semnificativ în Imperiul Roman, în Evul Mediu și în monarhiile absolute și dictaturile militare ale timpurilor moderne Așa se explică favorurile cu care domnii și-au plit artiștii, exigenți optsprezece în schimbul acestui drept de amestec direct sau indirect în treburile creativității și gestionării acestuia Într-o societate de clasă, oamenii, a căror bogăție spirituală a fost în mare măsură expropriată, nu au avut ocazia să se exprime pe deplin în viața artistică Odată cu dezvoltarea diviziunii muncii și complexitatea producției artistice, multe domenii ale artei au devenit din ce în ce mai inaccesibile secțiunilor largi ale oamenilor muncii Acest lucru se aplică în primul rând arhitecturii, unde construcția pe scară largă din piatră era fezabilă la costuri materiale semnificative și a devenit privilegiul înaltei societăți O situație similară a fost creată în artele vizuale ale timpurilor moderne Așa se explică de ce, în sensul propriu, arta populară a continuat să se manifeste, mai ales în poezie, în cântec, în dans și în meșteșugul decorativ Motivele cântecelor populare pătrund în muzica lui Bach, Beethoven, Glinka și al unui număr de alți mari muzicieni ai secolului al XIX-lea Arta populară a țărilor europene a fost limitată în timpurile moderne, în principal de cadrul artei ornamentale, decorative Cu toate acestea, ar fi greșit să credem că aceasta a creat o barieră de nepătruns între arta profesională și cea populară Chiar și Gogol a avertizat pe bună dreptate împotriva unei înțelegeri excesiv de înguste și superficiale a naționalității în art „Adevărata naționalitate”, a spus el, „constă nu în descrierea unei rochii de soare, ci în chiar spiritul poporului” În această înțelegere mai profundă a naționalității, cei mai mari artiști ai trecutului, chiar și în condițiile unei societăți de clasă, au putut deveni purtători de cuvânt ai idealurilor artistice populare Într-o oarecare măsură, acest lucru a fost facilitat de faptul că mulți maeștri remarcabili, precum Brueghel, Rembrandt, Daumier, Repin, Surikov și alții, proveneau din oameni și că inspirația lor creativă a trecut prin arta unei vieți oneste și de lucru Acest lucru arată în mod clar că arta autentică, mare, a fost întotdeauna una dintre manifestările muncii creatoare a omenirii Se știe că în sfera activității materiale a omului, în dezvoltarea mijloacelor sale de producție, multe dintre succesele și realizările sale au provocat adesea consecințe care nu au fost incluse în intențiile creatorilor lor O stare asemănătoare a avut loc în activitatea artistică a omului Sunt multe cazuri în istoria artei când arta creată de artiști s-a dovedit a fi mai largă decât intențiile lor, arta a crescut dincolo de limitele sarcinilor pe care și le-au stabilit ei înșiși sau ale claselor conducătoare pe care le-au stabilit Asta nu înseamnă deloc că arta poate fi lipsită de orice semnificație, artistul poate sta deoparte de ideile avansate ale timpului său Dar Engels credea că o operă de artă câștigă atunci când opiniile autorului însuși sunt cuprinse în imaginile pe care le crease „Tendința trebuie să decurgă în sine din poziție și acțiune, fără nicio mențiune specială despre aceasta ” (Scrisoare către Kautskaya, noiembrie ) El a văzut cea mai mare victorie a realismului în arta lui Balzac, care, în ciuda simpatiei nobilimii franceze din epoca Restaurației, a prezentat astfel de imagini ale decăderii sale care nu pot decât să-i inspire dezgust și, dimpotrivă, descrise cu admirație eroii republicani care în acei ani erau reprezentanți ai poporului wt h* nouăsprezece Balzac este departe de singurul exemplu de victorie a adevărului artistic și a ideilor avansate în opera artistului, în ciuda predilecțiilor sale sociale și politice Velasquez și Rubens au fost maeștri de curte, Bernini și Borromini au fost maeștri ai Romei papale, Watteau este asociat cu nobilimea pariziană și, totuși, ei au exprimat profund și veridic în arta lor multe dintre ideile artistice avansate ale timpului lor Opera lor formează vârfuri în istoria artei mondiale cinci Conceptul de stil a luat contur în știința artei cu doar două sute de ani în urmă A primit o dezvoltare deosebită la începutul secolului nostru, când a devenit piatra de temelie a întregii istorii a artei, a fost supusă unei dezvoltări cuprinzătoare și, așa cum este adesea cazul ideilor fructuoase, s-a exprimat cu o claritate extremă și a pierdut astfel o parte semnificativă a conținutului său original Colecționarii de antichități, precum și acei studenți ai artei care prețuiesc cel mai mult o clasificare clară a cunoștințelor lor, manifestă o predilecție deosebită pentru conceptul de stil Pentru prima dată, a ajutat la organizarea materialului său anticar imens în categorii, cum ar fi „stil renascentist”, „stil Imperiu” și așa mai departe Al doilea a fost ajutat să opereze cu fenomenele artei, fără a privi toată complexitatea și inconsecvența dezvoltării istorice Folosind aceste formule stilistice condiționate, cercetătorii le-au atașat fapte istorice și formațiuni sociale separate, încercând în zadar să dezvăluie conținutul vital al artei Abuzul conceptului de stil și neînțelegerea lui nu ne oferă dreptul de a-l renunța cu totul în studiul istoriei artei Abia într-un stadiu înalt al dezvoltării sale, după ce au satisfăcut nevoile vitale zilnice ale unei persoane, arta prinde contur sub formă de stil Să ne imaginăm apariția pe arena istoriei a unuia dintre acele triburi nomade care în Orient au cucerit atât de des stările triburilor așezate, cucerind întreaga cultură, subjugând meșteșugarii și arta Deja se construiesc case, palate, temple, clădiri publice, care sunt folosite de învingători; sunt ridicate monumente în cinstea conducătorilor lor, oameni noi sunt imortalizați în reliefuri și picturi murale în toată originalitatea aspectului lor; ceva este creat de mâinile ucenicilor maeștrilor cuceriți Această artă expropriată satisface deja pe deplin nevoile noilor proprietari Pentru un istoric, poate servi ca o sursă valoroasă de studiu a vieții din vremuri îndepărtate Și totuși, de la această etapă a activității artistice mai este un drum foarte lung până la crearea unui stil artistic Noua etapă, marcată de crearea stilului, este determinată nu numai de amploarea activității artistice și de succesul artiștilor individuali De o importanță decisivă este unitatea internă a întregii creativități artistice: în această etapă, arta nu satisface numai viața de zi cu zi și estetica douăzeci Cehia are nevoie, dar este și impregnată de un singur ideal artistic Nu numai că reflectă viața modernă, dar este și plin de intenție, devine purtătorul unui program de viață, conține întregul sistem de gânduri și sentimente ale creatorilor săi În fiecare, chiar și în cea mai nesemnificativă lucrare, chiar și printre maeștrii minori, această intenție alunecă, conectându-le cu ideile principale ale epocii Arta nu servește doar societatea modernă, ci devine și o verigă în lanțul istoric al dezvoltării artei mondiale Găsindu-și propriul stil, arta devine istorică în sensul în care se obișnuiește să se vorbească despre popoarele istorice Au loc schimbări profunde în relația dintre tipurile individuale de artă Aceeași efort, un principiu stilistic străbate toate tipurile de artă Desigur, ca în orice organism viu, unele dintre părțile sale pot fi mai dezvoltate, altele mai puțin dezvoltate În același timp, principiile stilistice generale sunt refractate prin prisma diferitelor mijloace ale unor tipuri individuale de artă, exprimate în limbajul fiecăruia dintre ele Și totuși acest lucru nu distruge unitatea stilului Această unitate de stil s-a manifestat cel mai viu în perioada Dorica, cu arhitectura sa maiestuoasă a templului, cu simplitatea ei austeră, sublimă a sculpturii, cu pictura în vază cu figuri negre și poeți precum Bacchilids sau Simonides Este greu de descris în câteva cuvinte întregul stil al acestei perioade; dar simțim marea respirație a acestui timp, îi auzim ritmul negrabă, încrezător, o expresie a curajului, a forței și a simțului proporției O unitate similară nu era mai puțin evidentă în secolul al XIII-lea în Europa de Vest, cu catedralele sale ajurate, decorate cu sculpturi și vitralii strălucitoare, manuscrisele sale bogate și cântecele minnesinger - toate acestea poartă numele de gotic matur; în toate acestea s-a manifestat unitatea stilistică a secolului al XII-lea Conceptul de modă se învecinează cu conceptul de stil, dar sunt departe de a coincide unul cu celălalt Între timp, stilul înseamnă adesea ceea ce, în esență, ar trebui să fie numit modă Moda ar trebui să fie considerată acea schimbare a formelor în artă, în special în arta aplicată și în special în costum, care decurge în principal din predilecția oamenilor pentru tot ce este nou și neobișnuit Moda este proprietatea păturilor predominant privilegiate ale societății, care se caracterizează prin sațietate rapidă Apogeul modei îl regăsim la Roma în epoca imperială, la curtea burgundiană din secolul al XV-lea, la curțile europene din secolul al XVIII-lea, când fiecare domnie, aproape apariția fiecărui nou favorit, a provocat o schimbare a gusturilor În societatea burgheză a secolului al XIX-lea, cu ritmul rapid de dezvoltare, fiecare anotimp aducea cu sine gusturi noi Desigur, moda conține și unele trăsături ale stilului epocii, dar totuși nu există nicio modalitate de a vedea logica internă în schimbarea fustelor scurte și lungi, în căutarea costumelor de femei militarizate, apoi pentru rochii umflate în spirit al secolului al XVIII-lea Nu e de mirare că unii autori susțin că schimbarea rapidă a modei este dictată de nevoia industriei capitaliste de a scăpa de supraproducție și de dorința de a menține o distanță între păturile superioare ale societății și cei săraci, care își permit doar moda învechită Genul nu poate fi considerat ca fiind ceva inclus în conceptul de stil Este mai degrabă o secțiune transversală prin grosimea fenomenelor artistice Înainte de apariția doctrinei stilului, problema genului era de primă importanță în estetică Sarcina criticii a fost să clarifice întrebarea cărui gen ar trebui să i se atribuie aceasta sau alta lucrare Gradul de respectare a normelor de gen a determinat evaluarea acestuia În conformitate cu întreaga viziune asupra clasicismului, drama, comedia, mesajul în literatură, genul istoric în pictură, palatul, templul, vila în arhitectură erau categorii absolute, non-istorice, care măsurau valoarea operelor de artă individuale În timpul nostru, o astfel de critică pare a fi o manifestare a pedanterii supraviețuite Genurile și tipurile nu pot fi stabilite o dată pentru totdeauna în artă; au apărut în anumite condiţii istorice şi dispar în alte condiţii Dar, cu toate acestea, în unele epoci, aceste genuri determinate istoric au căpătat un caracter stabil și în unele cazuri chiar au influențat dezvoltarea stilului Este imposibil să evaluezi operele de artă individuale numai după legile genurilor; valoarea lor este adesea determinată de o încălcare îndrăzneață a acestor legi Dar pentru a aprecia încălcările, norma trebuie cunoscută Teoreticienii arhitecturii din secolele al XVII-lea și al XVIII-lea au descoperit că multe forme de artă sunt importante din cauza simplului obicei care educă ochiul și face ca orice încălcare a acestuia să fie percepută ca o manifestare a libertății artistice Au avut în vedere în principal proporții și ordine, dar această dispoziție are același sens și pentru alte aspecte ale art Pictorul englez de la sfârșitul secolului al XIX-lea, Whistler, spune despre privitor că „se uită la tablou, în conformitate, în primul rând, cu ceea ce este obișnuit în alte tablouri” Genurile joacă un rol în dezvoltarea tuturor formelor de artă În arhitectură, semnificația genului sunt tipurile de clădiri precum periptera antică sau bazilica, care au existat de multe secole, deși au fost supuse în mod constant la diverse interpretări În literatură, un astfel de gen este comedia manierelor, care s-a conturat la Atena în secolul al IV-lea, dar cu schimbări mai mari sau mai mici a durat până la Molière și Goldoni, cu personajele sale rol canonizate În pictură, acesta este un gen de portretizare, în special un portret de grup, care apare deja în Italia în timpul Renașterii, dar se maturizează doar în Olanda în secolele XVI-XVII O poziție asemănătoare o ocupă genul țărănesc, care, în ciuda drumului lung parcurs de artă în secolele XVI-XVII, și în ciuda diferențelor maeștrilor care au avut o mână de lucru, de la Brueghel la Lenen și van Ostade, a păstrat trăsăturile sale principale, uneori artiștii limitati uneori i-au ajutat să găsească unghiul potrivit de vedere asupra realității Principalul mijloc de depășire a genului este apelul la natură, la viață Evul Mediu s-a păstrat îndelung și cu încăpățânare la tipul unei bazilici cu trei nave, dar și-a schimbat trăsăturile artistice dincolo de recunoaștere atunci când noi vederi asupra lumii și noile nevoi ale ritului au pregătit apariția așa-numitei biserici de sală Parodiile ajută adesea la depășirea genului, în care tot conținutul său pozitiv, vital este ascuns și, dimpotrivă, iese în evidență, ridiculizat ca absurditatea convenționalității sale Când normele sunt aplicate unei sarcini care au o importanță călăuzitoare în sarcini de alt fel, genul se schimbă Utilizarea formelor de arhitectură a palatului în construcția de biserici a fost un pas înainte în Renaștere pe calea creării de noi tipuri În antichitate, introducerea versurilor în ritul semi-sacru l-a apropiat de formele dramei clasice La mijlocul secolului al XVII-lea, în momentul osificării tipului de portret de grup, renașterea și vindecarea acestuia a fost ajutată de convergența sa de către Velazquez și Rembrandt cu genul cotidian Când studiem schimbarea stilurilor, trebuie să recurgem constant la compararea stilurilor, nu numai adiacente în timp, ci și separate între ele de perioade istorice întregi Aceste apropieri servesc nu numai ca metodă de prezentare literară, ci și ca metodă de cercetare și cunoaștere, deoarece prin apropiere și opoziție înțelegem mai clar unicitatea fenomenelor studiate În istoria recentă a artei, compararea diferitelor stiluri a devenit cea mai răspândită, dar i se oferă o interpretare diferită Convergența maeștrilor Renașterii cu antichitatea, și în special cu clasicii greci, se bazează pe faptul că oamenii Renașterii înșiși erau plini de o dorință pasională de a reînvia tradiția antică Această apropiere capătă un alt sens atunci când dezvoltarea artei timpurilor moderne dezvăluie asemănări cu dezvoltarea artei antice în ansamblu și cu etapele sale individuale Această apropiere se întoarce la ideea lui Vico despre circulația culturii În știința artei moderne, această idee a dat naștere concepției că doar două stiluri principale străbat istoria; sunt numite uneori clasicism și romantism, apoi Renaștere și baroc Cercetătorii căutau aceste două stiluri, mai exact, două categorii artistice în dezvoltarea atât a artei antice, cât și a celei moderne Fiecare dintre aceste culturi (și unii cred că culturile Orientului) își croiește drum în conformitate cu această schemă universală S-a depus mult efort pentru a o fundamenta; analiza artistică a multor fenomene a fost pusă în slujba ei Cu toate acestea, artificialitatea acestei scheme a fost observată de mult timp Nu degeaba Vico însuși, care a abandonat pentru prima dată ideea asemănării dezvoltării antice cu dezvoltarea din timpurile moderne, nu a vorbit despre paralelismul cercurilor de dezvoltare, ci despre o mișcare ascendentă, deoarece erau, într-o spirală El a dorit să constate prin aceasta imposibilitatea unei repetări complete a fenomenelor istorice Ideea dezvoltării într-o spirală a fost preluată mult mai târziu de arheologul francez Deonne, cu toate acestea, în interpretarea sa, doctrina repetării păcatelor dezvoltării cu o cantitate semnificativă de schematizare Este adevărat, nevoia de a dezvălui modele în dezvoltarea artistică a trecutului este pe deplin justificată, dar această dezvoltare capătă de obicei un caracter prea schematic și arată ca un desen bazat pe cele mai simple forme, cum ar fi un cerc, o linie dreaptă și un zig-zag, și este incapabil să transmită un organism viu Istoricul de artă se va apropia mai mult de a-și înțelege subiectul dacă este în căutare regularitatea dezvoltării artistice va admite că însăşi legile dezvoltării se schimbă în procesul progresului istoric al întregii omeniri Toate acestea, însă, nu exclud posibilitatea de a aduna și compara diferite domenii ale istoriei artei Numai că este necesar să distingem problema asemănării cursului de dezvoltare a artei de problema asemănării fenomenelor artistice în sine Când condițiile externe și accidentele nu au împiedicat acest lucru, creativitatea artistică trecea de obicei prin mai multe etape regulate Pe măsură ce s-a conturat, a fost plin de o vitalitate extraordinară și de îndrăzneală, deși nu avea încă toate mijloacele de exprimare la dispoziție, nu a fost capabil să se exprime pe deplin în material - această etapă este plină de un entuziasm tineresc deosebit Următorul pas este pasul celei mai complete expresii a stilului; sentimentul vieții nu s-a pierdut încă, inspirația nu i-a părăsit pe creatori, dar se revarsă în forme mature, urmărite; maestrul știe să potrivească impulsurile inspirației sale cu tehnicile acumulate de tradiție și experiență A treia etapă se caracterizează prin apariția contradicțiilor între formele cristalizate și conținutul artei; viața nu a putut sta niciodată pe loc, dar arta, ajunsă la maturitatea interioară, nu a putut să țină pasul cu ea și a început să reziste realității, a mers în căutarea unei forme autosuficiente, până când a fost în sfârșit aruncată în aer de noile forțe ale vieții Poți numi aceste trei etape „devreme”, „matură” și „târzie” sau „arhaic”, „clasic”, „manier” Aceste etape se remarcă atât în antichitate, cât și în Evul Mediu, în arta Renașterii, în Occident și în Orient, și într-un timp mai târziu Dar, desigur, această schemă nu poate fi considerată o cheie universală pentru descifrarea dezvoltării tuturor stilurilor Nu trebuie uitat că nu afectează însuși conținutul perioadelor individuale ale art În plus, alte circumstanțe întâmplătoare au jucat un rol important în istorie, care nu numai că au întârziat trecerea de la o etapă la alta, dar uneori au dat acestor etape un conținut nou Nu degeaba o asemenea schimbare de trei etape se distinge clar doar în cele mai necomplicate epoci ale dezvoltării artistice și ale antichității și în zorii culturii europene În Orientul antic și în Orientul medieval, cu încetineala dezvoltării lor culturale, stadiul său de maturitate s-a târât de secole; aceasta a împiedicat apariția celei de-a treia etape, dar a lăsat în același timp amprenta stagnării pe scena clasică și a împiedicat foarte mult reînnoirea ulterioară a artei Mai târziu, aceste rapoarte de pași s-au schimbat radical Caracterul comun al diferitelor stiluri nu se limitează la regularitatea cursului lor de dezvoltare De asemenea, este determinată de aspirațiile maeștrilor individuali și ale mișcărilor artistice de a stăpâni moștenirea artistică pentru a-și exprima mai deplin căutarea creativă Au făcut asta uneori peste capul multor secole În secolele al XVII-lea și al XVIII-lea s-a născut în Franța gustul pentru artele aplicate chinezești, iar André Chenier, care, judecând după natura propriei opere, ar trebui să-i aprecieze doar pe clasici, îi admira pe liricii chinezi S-a întâmplat ca Delacroix, împreună cu Rubens, să trăiască din impresiile lui Raphael și Poussin și Stendhal l-au declarat pe Racine un romantic pentru a justifica simpatia generației sale pentru el În secolul al XVIII-lea, pe vremea doctrinei clasice a lui Vasile, arhitectul francez Blondel admira clădirile gotice, Bazhenov în secolul al XVIII-lea a apreciat foarte mult arhitectura rusă antică Timpul din istoria artei nu este întotdeauna calculat conform calendarului Nu degeaba barbizonienii, după o pauză de aproape două secole, ridică firul care a căzut din mâinile peisagiştilor olandezi din secolul al XVII-lea Uneori, artiști din epoci diferite sunt aproape unul de celălalt fără să știe Maestrul reims din secolul al XIII-lea nu cunoștea sculptura din Partenon, dar, pe baza micilor marmure romane pe care le-a văzut, era mai profund impregnat de spiritul epocii lui Fidias decât maeștrii europeni Canova și Thorvaldsen, care au fost martorii instalarea sculpturilor din Partenon în Muzeul Britanic, ar putea face Michelangelo nu a văzut friza Pergamon, care a fost săpată abia în secolul al XIX-lea, dar Laocoonul, dezmințit de descoperirile ulterioare, l-a ajutat să creeze lucrări care erau în mare măsură potrivite cu antichitatea târzie Rembrandt nu a vizitat niciodată Italia, dar în ultimii săi ani a creat imagini care, cu sinceritatea lor, i-au amintit lui Van Gogh de Giotto Statuetele chinezești din perioada Tang, cu grația lor dulce, sunt ca tanarele grecești, iar sculptura frontoanelor olimpice este ca frescele lui Piero della Francesca Istoricul de artă nu poate trece în tăcere relația dintre aceste fenomene, deși nu exista o legătură directă între ele Secțiunile istoriei mondiale a artei nu sunt separate de bariere ale categoriilor stilistice Încrederea profundă în rudenia interioară a marilor opere de artă din diferite epoci i-a sugerat scriitorului rus de la începutul secolului al XIX-lea Odoevski o imagine minunată a „poeților separați de timp și spațiu și răspunzând unul altuia ca ecourile între stânci” Această încredere i-a inspirat ideea că, în cele din urmă, toate marile opere de artă sunt construite după legile unui stil grandios și i-a permis să numească turnul clopotniță de la Strasbourg „o prelungire a piramidelor egiptene” Pe vremuri, ei priveau întreaga istorie a artei ca pe istoria maeștrilor individuali, a talentelor individuale, care, cu creativitatea lor, au determinat conținutul întregii dezvoltări artistice a omenirii Spre deosebire de aceasta, a apărut ulterior ideea că istoria artei se poate lipsi de „artişti” Întregul curs al dezvoltării artistice a omenirii a început să fie privit ca o schimbare naturală a direcțiilor individuale, purtătorii de cuvânt și conducătorii cărora au slujit, după abilitățile și abilitățile lor, maeștri mari și mici Între timp, în istoria artei, indivizii creatori individuali și chiar lucrările individuale trebuie să-și ia locul cuvenit Mai mult, într-un număr dintre cele mai remarcabile creații, vedem clar eforturi fructuoase de a depăși limitele înguste ale categoriilor stilistice, până la culmile valorilor umane universale Astfel de valori universale includ epopeea homerică, Acropola Atenei, Catedrala din Reims, Amiraalitatea din Leningrad, opera fraților Van Eyck, Rublev, Brunellesco, Michelangelo, Rembrandt, Shakespeare, Moliere, Glinka, Goethe, Bach, Beethoven, Tolstoi, Dostoievski și mulți alții Alpatov, vol I mulți artiști străini și ruși, moderni și vechi, ale căror nume sunt în permanență pe buzele tuturor Privind lucrările acestor maeștri, este ușor de observat în ele trăsăturile stilului epocii lor, uneori aceste trăsături sunt exprimate mai pe deplin în ele decât în munca maeștrilor obișnuiți Shakespeare a fost un „elizabetic”, Michelangelo a fost numit mult timp „părintele barocului”, Moliere a respectat „legea celor trei unități”, Bach a fost un reprezentant al „barocului în muzică” Dar totuși, acești maeștri ne vorbesc ca pe contemporanii noștri, ne sunt clari, de parcă și-ar fi creat lucrările abia ieri Avem toate motivele să credem că dramele lui Shakespeare, picturile lui Rembrandt, poezia lui Pușkin își vor păstra tinerețea pentru multă vreme de acum încolo Când studiem istoria artei, nu trebuie uitat modelul dezvoltării istorice; conținutul procesului istoric poate fi înțeles pe deplin numai prin recunoașterea, împreună cu categoriile stilistice generale, a semnificației personalităților creative Mișcarea progresivă a artei o conduce invariabil înainte, dar nu întotdeauna într-un mod direct Engels a subliniat natura în zig-zag a dezvoltării culturale a omenirii O privire asupra dezvoltării artei ca cale directă către perfecțiune îi sărăcește conținutul Natura întortocheată a întregii dezvoltări istorice se reflectă și în istoria artei Condiția prealabilă pentru dezvoltarea artistică independentă în trecut a fost de obicei acea nouă înțelegere a lumii, care este dezvăluită oamenilor în anii critici Într-o societate de clasă, acest lucru era invariabil legat de faptul că păturile sociale avansate au intrat în arena istoriei, au câștigat o poziție predominantă și, prin urmare, au dobândit avantaje pentru dezvoltarea lor spirituală În funcție de condițiile externe și interne mai mult sau mai puțin favorabile, aceste pături ale societății au putut să dea o expresie artistică mai mult sau mai puțin perfectă adevărului lor, viziunii lor despre lume, și astfel să își spună cuvântul în artă Dar într-o societate de clasă, cu timpul, avantajele pentru dezvoltarea spirituală a privilegiaților au devenit o sursă a slăbiciunii lor, însăși viziunea lor artistică a căpătat un caracter autosuficient și a încetat să mai fie un mijloc de cunoaștere a adevărului vieții De aceea, odată cu răsturnarea ordinii existente anterior și odată cu apariția unor noi oameni, o nouă viziune asupra lumii pătrunde în artă, se deschid noi oportunități de dezvoltare artistică Nu ar trebui să-ți imaginezi asta formele noi le-au distrus complet pe cele vechi Fiecare nouă generație, fiecare nouă cultură a dezvăluit noi aspecte ale lumii, și-a proclamat adevărul, dar asta nu înseamnă că toată dezvoltarea anterioară a fost uitată Problema dezvoltării progresive a artei mondiale este strâns legată de problema căilor sale de dezvoltare Credința este ferm înrădăcinată în știință că calea principală vine din Orientul antic, prin Grecia și Roma, își găsește continuarea în arta medievală, în Renaștere, și se termină cu toată arta europeană a timpurilor moderne Această înțelegere a dezvoltării istorice a culturii a fost zguduită semnificativ în ultimul secol, după ce arheologii și călătorii au introdus în știință multe domenii noi, neexplorate ale artei Istoricii de artă și artiștii care au descoperit pentru prima dată aceste zone, în pasiunea lor pentru valorile nou descoperite, erau gata să revizuiască întregul sistem armonios general recunoscut de dezvoltare mondială Într-adevăr, cunoștințele noastre slabe cu arta Orientului și cu numeroasele culturi ale popoarelor din Africa și America nu oferă încă motive pentru o atitudine disprețuitoare față de acestea Dar totuși, în disponibilitatea de a declara idolii negrilor cea mai înaltă manifestare a sculpturii, sau în afirmarea superiorității peisajului chinez față de cel european, aceste gusturi, care au câștigat o largă circulație la începutul secolului al XX-lea, au avut prea multă pasiune trecătoare să fie considerată ca o anumită perspectivă istorică În ciuda tuturor descoperirilor din ultimii ani, semnificația fundamentală a drumului care duce de la culturile antice ale Orientului prin lumea greco-romană până la Renaștere și până la timpurile moderne cu greu poate fi considerată zdruncinată Pe această cale se vede clar continuitatea culturală, pe care nici Evul Mediu nu o încalcă Aici vedem într-o succesiune clară dezvoltarea principalelor idei artistice care duc la noul timp Această evoluție a fost comparată în mod figurat cu succesul de generații care își transmiteau făcliile aprinse din mână în mână Întinderi vaste de țări non-europene au rămas multă vreme neafectate de această mișcare, departe de tradiția culturală Unii dintre ei se aflau în acea stare de „existență leneșă”, „vegetație”, care i-a permis lui Engels să vorbească despre naționalități înapoiate Așa sunt culturile din Africa, America antică, Australia Popoarele din Asia și-au dezvoltat cultura originală bogată în tradiție, dar în vremurile moderne au fost nevoite să renunțe la multe pentru a porni pe calea principală a dezvoltării culturale În arta popoarelor non-europene, acele începuturi de dezvoltare, avansare, perfecționare, care sunt soarta popoarelor europene din timpurile moderne, sunt slab dezvăluite Pe de altă parte, elementul popular este foarte vizibil în el, participarea la munca nu numai a profesioniștilor, ci și a populației generale, conține multă înțelepciune populară, ceea ce a dat motiv să desemneze această întreagă secțiune de artă cu cuvântul folclor Dacă aceste culturi bogate extraeuropene au constituit până acum canale secundare ale principalei căi de dezvoltare artistică a omenirii, atunci în viitor această situație se poate și trebuie să se schimbe Pentru poporul sovietic, martori ai cooperării și unirii, popoare care, cu toate diferențele lor naționale, formează o singură familie, nu este greu să ne imaginăm istoria mondială a culturii sub forma acelui cor de popoare cu mai multe voci, despre care avansatii au vorbit gânditorii secolului al XVIII-lea Determinând locul fenomenelor artistice individuale în istoria lumii, nu trebuie să uităm că aceasta caracterizează doar o latură a acestora Arta adevărată, spune vechea zicală, își atinge întotdeauna scopul Tot ceea ce în viață are doar o semnificație istorică relativă se traduce în artă în valori care supraviețuiesc creatorilor lor, trăiesc adesea de secole cultura DO® au intrat în contact două viziuni asupra lumii Rezultatul acestei ciocniri a fost de a decide soarta omenirii timp de mulți ani Darius s-a bazat pe armata regulata, pe metodele incercate si testate ale cuceritorilor estici Trecând Hellespontul, a dat dovadă de un standard înalt de militar arte; a trimis cercetași în tabăra dușmanilor, avea puțină încredere în curajul adversarilor Grecii acționau cu ajutorul miliției, infanteriei lor era formată din fermieri, vâslași - din pescari Erau gata să-și părăsească orașele natale, să renunțe la moaște pentru profanare, fie și numai pentru a scăpa de violatori În victoriile glorioase de la Maraton și Salamina, curajul luptătorilor greci a jucat un rol important Rezultatul războiului a arătat viabilitatea democrației grecești Bazându-se pe micii proprietari care i-au învins pe nobilii Eupatride, ea a crescut constant producția în Grecia Personalitatea unui cetățean grec era indisolubil legată de interesele statului Pericolele externe nu puteau decât să întărească solidaritatea grecilor Statul grec s-a bazat pe ideea de legalitate, pe care un rege spartan exilat a încercat în zadar s-o explice despot persan Prima jumătate a secolului al V-lea î Hr e stă sub semnul unei lupte tensionate cu perşii şi al unităţii forţelor poporului Aceste evenimente corespund sentimentului de înaltă vocație a unei persoane, conștientizării misiunii sale istorice Arta acestei perioade este de obicei numită arta stilului strict Eschil a fost reprezentantul său în literatură Tragedia lui Eschil s-a dezvoltat din acțiunea rituală În mitologia ei cinci Învelișul uman exprimă relația omului cu natura, pierzând și renascând din nou Baza ceremoniei a fost plângerea morții unui zeu și lauda unui nou zeu tânăr Această ceremonie a avut loc pe o platformă rotundă destinată unui dans rotund Întreaga familie populată a luat parte la aceste rituri Cântecele au fost acompaniate de dans și muzică Riturile erau solemne Primii dramaturgi greci, și în special Eschil, au transformat ritul în artă În tragediile lui Eschil, poveștile epice antice despre eroi și zei alternează cu cântece lirice, laudative ale corului Dar, desigur, principalul a fost în tensiunea dramatică, în sentimentul trăit de privitor, ca în fața ochilor lui, ciocnirea continuă a forțelor În Prometeu, Eschil creează imaginea unui erou care s-a răzvrătit împotriva zeilor pentru a le oferi oamenilor libertate Aici se cântă rațiunea și libertatea, pe care nici vechiul Ghilgameș, nici măcar eroii din poeziile lui Homer nu le cunoșteau În „Persani” este prezentată victoria grecilor asupra persilor, ca un început luminos asupra unei forțe întunecate În Oresteia este pusă tema vinovăției și răzbunării și este glorificată statulitatea triumfătoare Dramele lui Eschil se disting prin grandoarea ideii; acțiunea în sine este cu greu prezentată pe scenă; timpul și locul acțiunii sunt slab caracterizate Eschil este ocupat chiar de imaginile eroilor; stilul discursurilor lor este sublim și important Tragediile lui Eschil formează trilogii armonioase Arte plastice de la începutul secolului al V-lea î Hr e plin de acelaşi spirit ca şi tragedia lui Eschil Forma templului doric a fost dezvoltată deja în secolul al VII-lea, dar cele mai perfecte temple dorice datează din secolul al V-lea În templul lui Poseidon de la Paestum ( , ), puterea nedivizată inițială a peripterelor antice lasă loc unui echilibru de putere mai complex, dramatism intens Aici, opoziția dintre rulment și piesele purtate, expresia forței severe și a calmului, este mai accentuată Datorită rearanjarii accentelor, formele tradiționale sunt umplute cu o semnificație specială Coloane pline și puternice înconjoară cella într-un inel strâns, care amintește de începutul coral care și-a găsit expresia în tragediile lui Eschil Stilul strict s-a manifestat în mod deosebit în mod clar în artele plastice ale epocii războaielor greco-persane Adevărat, arta greacă deja în secolele VII-VI î Hr e a obținut un mare succes În unele lucrări din acest timp, se observă un asemenea rafinament al tehnicii, o asemenea virtuozitate a execuției, că forța interioară a imaginilor este oarecum slăbită și, ca și în versurile grecești ale vremii lor, forma devine puțin manierată și rafinată Concomitent cu tragedia greacă, artele plastice de la începutul secolului al V-lea își găsesc puterea în reținere pentru a deveni serioase și maiestuos de simple Acest lucru se vede clar când se compară kora Acropolei (cf ) cu carerul delfic, una dintre puținele statui de bronz autentice din această perioadă ( ) Carul a servit ca o statuie dedicată, parte a unui grup mare care nu a supraviețuit El este prezentat stând drept în imobilitate solemnă, parcă nu i-ar fi observat pe cei patru pe care îi controlează Spre deosebire de similare Alpatov, vol I statui ale Răsăritului (cf p ) în măreția statuii grecești nu există nimic supranatural, nu există forță copleșitoare; în silueta zveltă a figurii sale se exprimă puterea unei personalități autoafirmatoare Datorită pliurilor curgătoare ale hainelor și conturului moale al întregii siluete, ea se profilează ca eroii tragediilor lui Eschil, în conștiința mândră a demnității sale Dar această expresie a puterii este, de asemenea, diferită de impetuozitatea naivă a zâmbitorului arhaic Apolo (cf ) Chipul carului nu servește ca punct central al ideii, dar poartă amprenta importanței și seriozității revărsate de-a lungul figurii sale (frontispiciu) Ea arată acea combinație de frumusețe și noblețe, pe care anticii o numeau cuvântul „kalokagatiya” Perfecțiunea fizică primește o justificare morală profundă Capul șoferului este înfățișat nu mai detaliat decât în statuile arhaice (frontispiciu) Dar întreaga construcție a feței este percepută de sculptor cu mai multă semnificație Aceasta anticipează viziunea omului ca organism aranjat rațional, pe care Socrate l-a apărat mai târziu (Xenofont, IV, - ) Datorită acestui fapt, fiecare parte este revelată cu aceeași completitudine și perfecțiune ca părțile ordinului doric și, în același timp, toate sunt subordonate întregului Capul este clar conturat ca un oval, care este rupt doar de buclele care ies de sub bandaj Marginea coroanei și a feței este marcată în mod clar de un bandaj larg, ca și cum ar îndeplini rolul unui antablament Un nas puternic proeminent servește ca o parte de susținere a construcției întregii fețe Această parte cea mai proeminentă i se opune relieful mai moale al celorlalte părți Bulbirea buzelor plinute este destul de semnificativă, umflarea ochilor și bărbia grea este mai mică și, în final, părul este transferat prin gravare Această gradare graduală a volumelor nu era familiară sculpturii anterioare (cf ) Sculptura templului lui Zeus din Olympia ( - î Hr ) este separată de sculptura templului Aegina din Aphaia de doar câteva decenii Dar în frontoanele templului Aegina cu grupul său de războinici de luptă pe părțile laterale ale Atenei, există încă o oarecare imaturitate în compoziție, uscăciune în execuția figurilor individuale Adevărat, motivele mișcării sunt variate, modelarea trupurilor este bună, în războinicii înșiși, murind cu zâmbetul pe buze, există multă prospețime fermecătoare și naivitate Dar totuși, maeștrii frontonului Aegina nu stăpâniseră încă pe deplin sarcinile sculpturii monumentale, dispunerea figurilor era strict simetrică Sculptura templului olimpic este avântată de suflarea puternică a vieții, ca toate creațiile din epoca războaielor greco-persane Ambele frontoane ale templului sunt decorate cu două compoziții maiestuoase cu numeroase figuri mai mari decât creșterea umană Pe frontonul vestic este înfățișată bătălia lapiților cu centaurii, pe cea estică - momentul premergător competiției dintre Pelops și Oinomai pentru stăpânirea fiicei acestuia din urmă Ambele comploturi mitologice erau direct legate de viața din acea vreme Lupta centaurilor și a lapiților a lăsat să se înțeleagă lupta grecilor înșiși, purtătorii principiului uman, cu perșii, reprezentanți ai barbariei Concursul lui Pelops semăna cu acele concursuri care aveau loc în Olimpia În frontonul estic domnește un sentiment al importanței a ceea ce se întâmplă Figura lui Zeus în picioare este plină de măreție regală Sprijinindu-se pe sulițe, ambii concurenți stau de o parte și de alta a lui, neexprimând nici entuziasmul, nici planurile lor secrete Același calm se revarsă în figurile feminine Între timp, un moment fatal este imortalizat: urmează un concurs în care Pelope, mituindu-l pe șofer, trebuie să-l învingă pe Oinomai și, în același timp, conform înțelegerii, să ia mâna fiicei sale Cele cinci figuri în picioare sunt încadrate de două cvadruple cu figuri așezate flancându-le Printre acestea, imaginea bătrânului-prevestitor gânditor se distinge prin profunzime și măreție deosebite Spre deosebire de frontonul de est, în frontonul de vest, în concordanță cu tema în sine, există mai multă mișcare ( ) Toate figurile, chiar și cele care zac în colțurile frontonului, sunt implicate într-o luptă pasională În fața ochilor noștri, în ordine măsurată, are loc o ciocnire fierbinte de adversari Femeile luptă cu curaj împotriva centaurilor tenace; tinerii s-au ghemuit într-o minge cu ei Lupta se distinge prin perseverență și perseverență Este încununată de figura maiestuoasă a lui Apollo, care ajută oamenii cu prezența sa și îi inspiră încredere în victorie cu calmul lui În ciuda diferenței de parcele, compozițiile frontoanelor de est și de vest ale templului olimpic sunt de natură similară; sunt simetrice în aranjarea lor, ca tragediile lui Eschil Figurile zeilor conduc ambele compoziții; sunt mai mari decât figurile muritorilor; în poziția lor centrală, baza religioasă și morală a întregii arte grecești din acest timp este clar exprimată; ele servesc nu numai ca tematică, ci și ca nucleu compozițional al ambelor frontoane O mișcare ritmică puternică străbate grupurile cu mai multe figuri Mișcarea începe de la marginile unde sunt situate figurile culcate; în dezvoltarea sa este întreruptă de cezură și se termină cu trei figuri în picioare la mijloc Forma preferată a artei grecești timpurii a fost compoziția narativă a frizei epice (cf ) Cele mai vechi frontoane grecești (și în special un fronton arhaic de pe Acropole) au fost decorate cu compoziții similare Dimpotrivă, în Olympia compoziția frontonului capătă un centru clar definit; aceasta îi conferă un caracter mai intens, mai concentrat, îi conferă o asemănare cu desfăşurarea acţiunii într-o tragedie antică În fața intrării în templul olimpic au fost deschise ca spectacol compozițiile frontonului, a căror măreție poate fi judecată și acum, în ciuda păstrării proaste a monumentului Figurile frontoanelor olimpice se disting prin modelare generalizată, forme energice de siluetă și o varietate de detalii Caracterul eroic elevat al întregului nu este contrazis de veridicitatea aspră a transferului unor chipuri, mai ales centauri înfuriați, bătrâni încruntați și bătrâne încrețite O idee despre cele mai bune realizări ale sculpturii din acest timp este dată de metopele templului olimpic, printre care relieful „Hercule, Atlas și Nimfa” ( ) Isprăvile lui Hercule au fost descrise în picturile în vază din secolele VII-VI î Hr e ca o aventură interesantă și distractivă Acum dobândesc o interpretare morală profundă, cosmică În metopele olimpice se aleg astfel de evenimente, așa optsprezece* acțiuni ale oamenilor în care întreg sensul a ceea ce se întâmplă este clar vizibil Hercule, cu stăruință încăpățânată, poartă pe o pernă pusă pe umeri întreaga încărcătură a universului; în figura lui puternică se poate simți efortul, statornicia și încrederea potrivite unui erou Atlas se apropie de el și îi întinde merele Hesperidelor obținute pentru el Nimfa aduce un strop de feminitate scenei, ca Io lângă Eschil Prometeu; ea ridică mâna, parcă l-ar ajuta pe Hercule, dar în însăși silueta ei nu se simte aproape niciun efort, gestul ei exprimă doar buna ei intenție În reliefurile de la începutul secolului al V-lea î Hr e cele mai simple și mai reținute gesturi ale figurilor capătă adesea caracterul de semnificație internă În relieful templului Seli-Nunte, gesturile mâinii întinse a lui Zeus și aruncarea în spate a vălului Herei exprimă întregul sens al compoziției: arată autoritatea regală a lui Zeus și sfiala soției sale Compoziția metopei olimpice nu este strict simetrică, ci echilibrată Figura centrală a lui Hercule se remarcă prin convexitatea sa mai mare; figurile laterale sunt mai turtite La începutul secolului al V-lea î Hr e s-a format pe deplin un tip de înalt relief grecesc, pe care nici arta Orientului antic, nici arta Egiptului nu l-au cunoscut Condiția prealabilă pentru un astfel de relief a fost, pe de o parte, un simț dezvoltat al formei tridimensionale, pe de altă parte, dorința de a identifica în obiectele prezentate structura lor internă, coloana vertebrală compozițională, care ajută la conectarea lor cu arhitectura Trebuie să ne imaginăm compoziția metopei olimpice încadrată de două triglife cu cele trei șanțuri adânci ale lor (cf p ) pentru a înțelege cât de puternic este exprimat principiul arhitectural în figurile în sine, cât de bine ar fi trebuit să sune cu astfel de elemente un acompaniament Opoziția conștientă a omului față de materia inertă ia ocupat de multă vreme pe grecii antici în artă În relieful cu Hercule, tema în sine este arhitecturală Dar în alte cazuri, se dezvăluie relații similare; în special, marginea mantiei Herei Selinunte subliniază o linie pură în mijlocul compoziției Întregul relief grecesc are un caracter arhitectural clar exprimat Arta Orientului cunoștea fie statui tridimensionale, concepute pentru a fi percepute din patru laturi, fie basoreliefuri întinse pe perete Maeștrii greci ai secolului al V-lea și-au pus sarcina de a păstra planul reliefului, căruia îi este supusă aranjarea figurilor individuale și, în același timp, creează o astfel de gradare a planurilor, o modelare atât de moale și generalizată, care , chiar și cu percepția inevitabilă a reliefului dintr-un singur punct de vedere, ar permite să ne imaginăm figurile ca un spațiu tridimensional, ventilat Un astfel de transfer de volum și adâncime este, parcă, simbolic Această înțelegere a ușurării rămâne înainte pentru restul viitorului Avem o serie de lucrări excelente de arhitectură și sculptură grecească de la începutul secolului al V-lea î Hr e Dimpotrivă, pictura monumentală grecească din acea vreme nu ne-a supraviețuit Între timp, grecii înșiși și-au pus pictura deasupra sculpturii Dintre pictorii de la mijlocul secolului al V-lea, Polygnotus a fost cel mai faimos Deși unele dintre lucrările sale au fost deja realizate de el la început, a doua jumătate a secolului, el a aparținut în tot depozitul său generației mai vechi de maeștri din secolul al V-lea, arta așa-zisului stil strict Salva- s-au cântat descrieri detaliate ale picturilor sale, din care arheologii au încercat în zadar să le restaureze Picturile lui Polygnotus din Atena și Delphi au reprezentat capturarea Troiei, luptele grecilor cu amazoanele, bătălia de la Maraton și scene din Odiseea Aparent, imaginile mitologice au servit drept pretext pentru exprimarea idealurilor morale ale timpului nostru Aristotel, lăudându-l pe Polignot, a subliniat că el l-a ridicat pe om deasupra naturii și a început să dea figurilor sale o expresie a echilibrului moral, așa-numitul ephos O idee despre arta lui Polygnotus este dată de vazele cu figuri roșii de la mijlocul secolului al V-lea î Hr e În craterul Orviet este reprezentată bătaia copiilor lui Niobe de către Artemis și Apollo ( ) Adevărat, atunci când a transferat motivele picturii lui Polygnot pe pereții vazei, pictorul de vază a trebuit să țină cont de condițiile tehnicii figurilor roșii Dar, cu toate acestea, caracterul sublim monumental al prototipului se păstrează în desenul de vază Este ușor de imaginat o compoziție similară care decorează pereții unei clădiri mari Se pare că figurile lui Polygnotus erau conturate ca siluete, conturul a jucat un rol important, umbrele lui Polygnot nu s-au transmis deloc Scena de luptă este plină de bucurie neobișnuită aici Artemis păstrează armonia coloanei, ca o statuie a carului delfic (cf ) Apollo face o mișcare decisivă, trăgându-și săgeata; figura sa seamănă puţin cu Apollo al frontonului olimpic (cf ) Cadavrele copiilor lui Niobe, străpunse de săgețile zeului, zac prosternate la picioarele lui și, parcă, păstrează urme ale suferinței pe care le-au trăit În mișcarea figurilor, în măreția întregului tablou, se exprimă un sentiment al irezistibilității destinului În secolul VI î Hr e Arta greacă nu era încă capabilă să se ridice la o asemenea imagine exaltată a unei zeități În secolul al V-lea î Hr e este la fel de departe de Orient, cu zeitățile sale care inspiră frică, și de religia greacă antică, care venera forțele întunecate ale pământului În înțelegerea lui Polygnotus, Dumnezeu nu este doar o persoană frumos construită În imaginea lui Apollo, când ajutând oamenii, când pedepsindu-i, apare un principiu strălucitor, frumos, sublim O vază din Orvieto face posibil să înțelegem de ce Aristotel, în scopuri educaționale, a recomandat tinerilor să contemple picturile lui Polignot La începutul celei de-a doua jumătate a secolului al V-lea î Hr e Cultura greacă atinge cea mai mare maturitate În viața statelor grecești, această dată, în urma războaielor greco-persane, a fost marcată de uriașele succese ale statalității grecești și de înflorirea democrației sub stăpânirea lui Pericle Adevărat, nu totul în orașele grecești a fost atât de perfect pe cât a fost desenat dintr-o perspectivă istorică de generațiile următoare A existat sclavie, condamnând majoritatea populației la o existență lipsită de drepturi Inegalitatea proprietății a crescut constant A existat demagogia, care acoperea intrigile politice cu o mantie de elocvență Și totuși, tocmai în gura lui Pericle, acest lider inteligent și activ al Atenei, au fost puse cuvintele care exprimau cel mai pe deplin idealurile grecești ale secolului al V-lea: „Trăim o viață politică liberă în stat și nu suferi de suspiciune în relațiile reciproce ale vieții de zi cu zi Iubim frumusețea fără capriciu și înțelepciunea fără efeminație; noi folosim averea ca mijloc de activitate, nu de lăudare în cuvinte, și nu ne este rușinos să ne mărturisim sărăcia; dimpotrivă, este mult mai rușinos să nu ieși din asta cu munca Noi înșine discutăm acțiunile noastre și încercăm să le evaluăm corect, fără a considera discursurile ca pe ceva dăunător cauzei; mai mult rău, în opinia noastră, se produce dacă se procedează la executarea unei fapte necesare fără lămuriri prealabile prin intermediul discursurilor Oamenii nu numai că acționează în lume, nu numai că se străduiesc să o stăpânească, ci încearcă și să-și realizeze acțiunile și puterea lor morală În era clasicilor înalți, pe lângă școli, tendințe, există indivizi artistici clar definiți separat Acesta este timpul marilor maeștri Numele lor au fost deja invocate cu evlavie de contemporani Mâna maeștrilor individuali poate fi recunoscută chiar și din copiile supraviețuitoare Importanța crescută a individualităților artistice a fost bine recunoscută de contemporani; nu fără motiv în competiția pentru statuia Amazonului, la care au participat Phidias, Poliklet și alții, clienții au sugerat ca maeștrii înșiși să numească cele mai bune două soluții Fiecare dintre participanți a numit, pe lângă propria sa, o altă lucrare a colegului său Statuia care a primit aprobarea universală, și anume „Amazona” a lui Policlet, a fost recunoscută drept cea mai bună Creativitatea Myron cade în al doilea sfert al secolului V î Hr e , dar operele sale sunt profund diferite de monumente atât de austere precum frontoanele olimpice și metopele Contemporanii și posteritatea au remarcat vitalitatea profundă a creațiilor sale Poeții au cântat despre statuia lui Lados pentru că părea că respiră impetuos în timp ce alerga repede S-au povestit fabule despre statuia lui de vacă O idee despre cele două lucrări majore ale sale este dată de copiile care au supraviețuit din ele - grupul „Athena and Marsyas” și „Discobolus” Grupul Atena și Marsyas imortalizează mitul antic al lui Marsyas, care a încercat să ridice flautele aruncate de Atena pentru a concura cu însuși Apollo Atena, o siluetă mică, grațioasă, rezistă în calmul ei mișcării unghiulare impetuoase a lui Marsyas Judecând după copia de marmură a Atenei din Frankfurt, silueta ei se distingea printr-un farmec uimitor; între timp, nu era nicio tensiune în ea, nimic solemn maiestuos Pliurile mici ale tunicii ei cad calm în linii simple Poartă o cască destul de înaltă, capul, încadrat de bucle groase, este ușor aplecat Ea însăși nu pare să știe ce efect poate produce comanda ei Reținerea zeiței i se opune entuziasmul lui Marsyas Cu o grimasă ciudată care-i dezvăluie firea pe jumătate umană, pe jumătate animală, se dă înapoi de la flautul aruncat; un picior este întins, celălalt este dat înapoi Are un corp masculin dezvoltat, dar o față plină de păr, un nas moale, ochi înclinați și urechi prea înalte, ca de capră, ușor ascuțite Figura lui face o impresie respingătoare Încercările arheologilor de a restaura grupul nu pot fi numite în totalitate reușite Dar intenția întregului grup, expus la Atena pentru vizionare publică, este dincolo de orice îndoială Atena, patrona orașului, simbolizează un principiu pozitiv, uman Marsyas este întruchiparea sălbăticiei, urâțeniei, barbariei Efectul opoziţiei contrastante, care cornul căutat de artist, era ceva nou în artă Pitorescul întregii construcții era și el nou, ceea ce făcea din spectator, parcă, un martor secret al unei scene privite din neatenție Oricât de frumoasă sau calmă ar fi Athena, întreaga compoziție a lui Myron nu a avut aceeași sublim maiestuoasă caracter, precum frontoanele olimpice Cu mersul său solemn, cu un zâmbet vesel pe buze, sportivul secolelor VII-VI î Hr e avea un caracter aproape divin (cf ) Dimpotrivă, „Aruncatorul Disco” al lui Miron este figura unui tânăr care practică aruncarea discului, parcă smuls din viață ( ) Deși statuia Myron nu este un relief, este concepută pentru un singur punct de vedere, ca un tablou; această înțelegere a sculpturii urma să fie mult dezvoltată în viitor Legat de această sarcină de bază este transmiterea mișcării, aproape la fel de instantanee ca în arta antică a vânătorului (cf ) Este prezentat modul în care tânărul a legănat discul înainte de a fi aruncat În corpul său, efortul este excelent exprimat; această impresie este ajutată și de detalii precum degetele de la picioare apăsate în nisip, mușchii încordați, coastele care se uită prin piele Vioicitatea statuilor lui Myron era cântată de antici În ultima vreme, o comparație a statuii cu imagini de film a permis să se stabilească că ochiul ager al sculptorului a surprins momentul celui mai mare efort al aruncatorului de discuri Și totuși, vigilența față de trecător nu l-a distras pe Miron de la sarcinile de generalizare artistică; în statuia lui Myron, detaliile realiste sunt subordonate unei construcții clare Aceasta nu înseamnă că maestrul și-a schematizat impresiile; dar s-a străduit pentru o astfel de expresie care să-i faciliteze privitorului să surprindă legătura părților corpului în timpul mișcării figurii Există mai multe regularități în compoziția lui „Discobolus”, dar niciuna nu o contrazice pe cealaltă Partea superioară a figurii, cu umerii întoarse și brațele în formă de jug, este simetrică; în aceasta se vede un ecou al frontalităţii sculpturii din secolele VII-VI În același timp, linia mâinilor „Discobolului” se contopește cu linia piciorului său stâng și formează un semicerc, ca conturul unui arc întins Contopirea brațului și a piciorului într-un singur model, care nu slăbește în niciun fel semnificația picturală a părților individuale ale corpului, vorbește despre natura metaforică a gândirii artistice a lui Miron În fine, elemente de stabilitate sunt exprimate și în construcția figurii Un picior vertical servește drept suport puternic pentru întreaga siluetă; deasupra ei se află umărul unui tânăr, coapsa și trunchiul lui formează două diagonale echilibrându-se una pe cealaltă deasupra lui Capul rotunjit corespunde unui disc rotund Datorită combinației tuturor acestor caracteristici, statuia Discobolus oferă ochilor noștri o bucurie incomparabilă El descoperă cu ușurință în ea corespondențe clar vizibile, repetări, forme generalizate Aceasta arată că creatorul acestei statui a fost un contemporan al marilor constructori ai templelor dorice din secolul al V-lea Contemporanii numesc mulți alți artiști ai secolului al V-lea î Hr e Numele lui Agelad, care era considerat profesorul multor mari maeștri ai secolului al V-lea, Calamis, un adept al vechilor tradiții, Kresilaus, autorul portretelor lui Pericle, ne-au supraviețuit Recent, prin presupuneri pline de spirit, ei au încercat să descrie creația personalitatea umană a lui Pitagora din Rhegius și să-i atribuie „Eros Soranzo” în Schit Statuia Victoriei, Nike, s-a păstrat, conform inscripției, o lucrare de încredere a maestrului Paeonius Cu toate acestea, individualitatea creativă a acestor maeștri este departe de a fi clară Arta lui Polykleitos, în ciuda faptului că lucrările sale sunt prost conservate, reiese mai clar în principalele sale caracteristici În comparație cu Myron, el caracterizează cealaltă față a clasicilor greci În multe privințe, el este exact opusul lui Myron Acest lucru se datorează parțial faptului că opera lui Polykleitos cade în a doua jumătate a secolului al V-lea î Hr e , parțial pentru că Myron aparținea aticului, iar Poliklet școlii peloponeziane Dar influența școlii nu exclude faptul că toate lucrările asociate cu numele de Polikleitos poartă amprenta individualității clar exprimate a maestrului Tema principală a artei lui Polykleitos a fost imaginea câștigătorului competiției, sportivul, o temă dezvoltată de multă vreme cu un zel deosebit de către maeștrii școlii peloponeziane Dar, spre deosebire de statuile semiculte ale lui Apollo, statuile lui Polykleitos sunt imagini ale unui om predominant, dar o persoană înzestrată cu toate trăsăturile perfecțiunii Aceasta este asemănarea lui cu Myron, creatorul Discobolului, și cu o serie de alți maeștri ai secolului al V-lea î Hr e Dar Miron se preda bucuriei de a contempla corpul uman în mișcare, îi prinde cu lăcomie toate impresiile, se străduiește să transmită privitorului percepția sa directă Dimpotrivă, Polikleitos pune în contrast concretitatea omului cu perfecțiunea sa ca un ideal înalt și greu de realizat Anticii vorbeau despre canonul la care aspira, asupra căruia a lucrat În acest ideal nu mai exista acea bază mitologică, ca în poveștile eroilor și zeilor antici Idealul lui Polykleitos este mai degrabă o expresie a unei atitudini filozofice față de lume; Nu e de mirare că a fost asociat cu învățăturile pitagoreenilor Poliklet a căutat să testeze studiul naturii prin calcule matematice, care ar fi trebuit să dezvăluie proporții perfecte Proporțiile lui Polykleitos au fost numite pătrat, deoarece pătratul cu laturile sale egale a stat la baza construcțiilor sale S-a subliniat că Polikleitos a contrastat modelarea din natură cu munca pe mostre Adevărat, în aceste afirmații a existat o cantitate semnificativă de exagerare de către studenți a înclinațiilor maestrului Polykleitos a fost un artist înzestrat cu un mare temperament și talent creativ; nu era nici pedant, nici doctrinar Din păcate, cea mai faimoasă statuie a lui Polikleitos, „Lănicul” (Dorifor), este cunoscută dintr-o copie de marmură foarte uscată Tânărul său, legându-și capul cu o panglică, Diadumen, a fost creat în ultimii ani ai vieții maestrului Unele figurine mici din bronz, copii ale statuilor lui Polikleitos, cum ar fi tineretul din Luvru, dau o idee mai deplină a caracterului originalelor sale ( ) Interesul pentru proporții nu a putut șterge sentimentele unei persoane vii din Polykleitos Tinerii din Polykleitos au o frumusețe aparte, în care perfecțiunea fizică corespunde forței morale Aceasta este imaginea unei persoane libere care găsește în sine principalul suport moral, în viața însăși - sensul existenței Arhaicul Apolo ne vrăjește cu bucuria cu care intră în viață, dar această viață, ca elemente ale naturii, încă îi domină cu totul În „Discobolus”, forțele erupte ale unei persoane sunt descrise, parcă Dimpotrivă, la tinerii din Polikleitos, este transmisă disponibilitatea unei persoane de a acționa, de a-și desfășura membrele, de a face un pas, de a-și întoarce capul, este capturat momentul precedent mișcării și, în același timp, de reținere, moderație sunt vizibile în figura, iar acest lucru face clar că o persoană își ajustează gesturile și, este necesar să se creadă acțiunile lor cu reflectarea, conștiința lor Sportivii de la Polykleitos sunt frumos construiti; se poate crede cu ușurință că toți trebuie să iasă învingători în jocuri și concursuri Dar principala lor victorie este victoria asupra lor înșiși, în stăpânirea voinței lor, în conștiința puterii lor, în mândria de corpul lor flexibil și puternic Ei simt acea conștiință de sine foarte profundă, care a pătruns în vorbirea lui Pericle Mijlocul sculptural de a transmite această stare a unei persoane este în primul rând chiasma În statuile lui Polikleitos se vede întotdeauna clar că un picior servește drept suport pentru întregul corp, celălalt picior este ușor îndoit; în consecință, poziția mâinilor este și ea diferită Pentru a trasa o linie de-a lungul axei din mijloc a statuii lui Poliklet, aceasta nu va fi dreaptă, ci ușor curbată Urmând acest principiu, Polikleitos își construiește în mod conștient și consecvent figurile Maeștri ai secolului VI î Hr e transmit perfect raportul dintre planuri și volume care formează figura umană Polikleitos ne dă o senzație a scheletului siluetei, a cărnii și a pielii, care alcătuiesc întregul Pentru a exprima aceste laturi a fost necesară o modelare mai fină, o succesiune mai bogată de planuri ( cf ) Pentru a obține această impresie, Polikleitos a folosit în mod excelent bronzul cu strălucirea și reflexiile sale Construcția întregului corp uman, raportul dintre părțile sale individuale, a devenit mult mai complexă Maestrul evidențiază volumul clar al capului, mușchii puternici pe piept și abdomen și, dimpotrivă, caracterizează șoldurile în general În alternanța acestor părți se simte o ordine găsită conștient Polykleitos întărește în mod deliberat marginile dintre părțile individuale, în special între piept și abdomen, trunchi și coapse; brațul se rupe clar în trei părți Toate acestea, desigur, sunt spre deosebire de „Discobolus” al lui Miron Dar o delimitare clară a părților individuale nu interferează cu unitatea întregului corp, subordonarea părților față de întreg Această impresie holistică este realizată de Polykleitos în mare măsură cu ajutorul liniilor de contur netede Cu ritmul lor ușor care curge, ele leagă toate părțile figurii, exprimă flexibilitatea sportivului, îi îmbină articulațiile, ca și cum ar sugera circulația sângelui, o condiție indispensabilă pentru viața corpului În întreaga construcție se poate simți un ochi experimentat în matematică, dar există și un sentiment muzical dezvoltat în ea Contemporanii lui Polikleitos erau siguri că armonia muzicală poate fi exprimată matematic Myron și Polykleitos definesc două fluxuri ale clasicilor greci din secolul al V-lea î Hr e Adevărata lor fuziune a fost găsită în Attica în acea scurtă perioadă în care Atena a dominat Grecia, iar Atena a fost condusă de Pericle ( - ) Mai mare- Alpatov, vol I Cel mai mare monument al acestei perioade este Acropola ateniană, asociată cu numele lui Fidias, al treilea dintre marii sculptori ai secolului al V-lea Istoria apariției și dezvoltării Acropolei ateniene, ca într-o oglindă, reflectă soarta artei grecești în secolul al V-lea În vremurile îndepărtate ale culturii miceniene, pe stânca sa înaltă era un palat regal Odată cu instaurarea democrației, Acropola s-a transformat într-un loc al monumentelor publice, iar în centrul acesteia a fost construit Hekatompedonul, bogat decorat cu statui pictate Acropola a fost grav avariată în timpul războaielor greco-persane Într-un moment dificil, grecii l-au lăsat în mâinile dușmanilor, care și-au supus bogăția la pradă După victoria asupra perșilor, începe perioada strălucitoare a construcției Acropolei Succesul său deosebit s-a datorat combinării mai multor circumstanțe favorabile Arta greacă a atins maturitatea deplină în acea perioadă și nu a cunoscut nicio dificultăți în rezolvarea sarcinilor și-a propus Nu trebuie să ne mire, așadar, că constructorii Acropolei au folosit ca material de construcție rămășițele unor comori artistice antice pe jumătate distruse de perși, inclusiv statui arhaice Erau siguri că creațiile lor le vor depăși pe predecesori O condiție importantă pentru succesul construcției acropolei a fost faptul că vistieria ateniană, datorită contribuțiilor aliaților, avea o bogăție enormă Construcția Acropolei a fost finalizată într-un timp relativ scurt: în - , Partenonul, în - , Propileea, ca - de ani, templul Victoriei fără aripi; doar construcția Erhtheionului a continuat mai târziu - de la la Construită aproape din nou în perioada scurtă de glorie a artei grecești, Acropola poartă amprenta creșterii naturale netulburate a artei grecești în a doua jumătate a secolului al V-lea Acropola are o mare diversitate în părțile sale individuale și, în același timp, unitatea internă a unui întreg liber dezvoltat (pp , ) În fiecare an, o procesiune solemnă a fost trimisă la principalele sanctuare ale Acropolei Ateniene Sărbătoarea Panathenaic sărbătorită cu o sărbătoare specială la fiecare patru ani Procesiunea a început în Keramika, unul dintre cartierele Atenei, dimineața devreme, la răsăritul soarelui Au participat maiștri respectabili, fete din familii nobiliare, reprezentanți ai statelor aliate, câștigători la concursuri Tinerii mergeau pe cai, carele se mișcau încet, oamenii mergeau, împodobiți cu coroane bogate Fetele crescute în Erehtheion purtau un bogat voal brodat pe un stâlp lung, destinat patronei orașului, Fecioara Atena Procesiunea s-a deplasat spre răsărit, parcă ar primi corpul ceresc care se ridică În aerul transparent, Acropola era clar conturată în contururile sale La poalele ei străluceau livezi de măslini Marmura penteliană a templelor îndepărtate strălucea auriu în soarele dimineții Intrarea în Acropole se afla pe partea de vest Drumul, șerpuit, s-a ridicat în sus și mulțimi de cetățeni atenieni s-au deplasat de-a lungul lui Primul lucru care a oprit atenția privitorului a fost Propileea situată chiar în fața intrării în Acropole, asemănătoare cu latura scurtă a templului În fața ochilor atenienilor au apărut coloane dorice severe, mărginite de două aripi cu coloane dorice de o scară mai mică, mai elegante În dreapta, pe o margine naturală a stâncii, se înălța micul templu al Victoriei fără aripi Acest templu mic trebuia să dea impresia de grație deosebită A fost plasat oarecum oblic; volumul său ieșea clar pe cer și era ușor de prins de ochi Această primă impresie asupra Acropolei a avut un mare impact Compoziția s-a remarcat prin diversitate, libertate și în același timp unitate Părțile arhitecturale erau conectate între ele prin creșterea volumului către centru și, în același timp, fiecare parte, și mai ales templul lui Nike, aveau completitatea unui organism independent Deja numai în aceasta se afla distincția profundă a Acropolei nouăsprezece* din toate ansamblurile de templu anterioare, și în special cele egiptene, care îmbinau clădiri separate împreună (cf p ) sau, pe de altă parte, din sanctuarele grecești anterioare, unde clădirile separate împrăștiate formau un tablou dezordonat Vizitatorul Acropolei a văzut toate clădirile ei îndreptate spre el și, în același timp, a ghicit clar integritatea fiecărei clădiri Cu privirea, a prins cu ușurință proporționalitatea proporțiilor templului Victoriei fără aripi; pe măsură ce privitorul se mișcă, se întoarce spre el în direcții diferite Procesiunea a trecut prin Propilee Au fost tratate atât din față, cât și din spate cu coloane dorice, dar din moment ce treptele din interiorul Propilei se ridicau în sus, aceste coloane se aflau la diferite niveluri De dragul unirii ambelor grupuri de coloane dorice, în clădirea propriu-zisă au fost amplasate coloane ionice mai înalte și mai zvelte ( ); bazele lor coincideau cu coloanele dorice inferioare, capitelurile cu cele mai înalte Aceasta a justificat îmbinarea îndrăzneață a ordinelor doric și ionic, aceasta a obținut atât diversitatea, cât și unitatea Compoziția Propileei era în trei părți, ca într-o sonată: un maestoso neted era urmat de un allegro grațios și s-a încheiat cu un andante calm Este greu de numărat câte tablouri au însoțit privitorul în procesul mișcării sale Intrând deja în Propilee și întorcându-se, putu să vadă pe fundalul unui lanț îndepărtat de munți, prin puternicele coloane dorice, un mic templu al Victoriei, ca o jucărie, totul evantaiat de aer și lumină Dar, desigur, spectacolul principal s-a deschis pe sanctuarele Acropolei chiar în spatele Propileilor În fața ochilor ei s-a ridicat o statuie uriașă a Atenei Războinicul, care, cu sulița ei de aur, a servit drept far pentru navele care se apropiau de Pireu și aproape acoperea micul Erehtheion În dreapta, din colț, se profila o serie de clădire principală și maiestuoasă a Acropolei - Partenonul Această punere în scenă a ei nu este deloc întâmplătoare; a fost cauzată de dorința de a ajuta privitorul să surprindă dintr-o singură privire nu doar fațada sa, ci și întregul volum Această sarcină explică și faptul că intrarea în el se întindea pe latura de est, astfel încât cortegiul, pentru a-și vedea locuitorul, statuia Fecioarei Atena, a trebuit să ocolească templul dinspre nord, după ce gustase din toate frumusețea formelor sale impecabile Dar Partenonul este remarcabil nu numai ca o legătură de impresii arhitecturale asupra Acropolei Creat de Iktin și Kallikrates, Partenonul este o piesă unică și inimitabilă a arhitecturii grecești din secolul al V-lea î Hr e ( ) Tipul de templu grecesc, la dezvoltarea căruia au lucrat generații, a primit aici cea mai sublim frumoasă interpretare În principalele sale trăsături, Partenonul păstrează forma unui peripter doric tradițional: trei trepte ale bazei, coloane cu șanțuri, un antablament cu metope, un acoperiș în fronton „Onorăm antichitatea”, a recunoscut Pericle în discursul său istoric Dar aceste forme tradiționale au fost interpretate liber de creatorii Partenonului în spiritul ordinii ionice Cu cele opt coloane ale sale pe scurt și cu șaptesprezece pe laturile lungi, templul depășește cu mult ca mărime majoritatea peripterelor dorice, și în special templul din Paestum (cf ) Numai aceasta a necesitat o mare lumină a formelor Într-adevăr, coloanele Partenonului sunt mult mai zvelte și distanțate mai late decât în templele dorice; sunt mai puțin pronunțate ca volum și simt o creștere sacadată, aproape ca în coloanele ionice; deasupra lor, cornișa nu iese atât de mult, deja umbra ei Pereții cella erau decorați cu o friză, care conferea templului o eleganță aparte Toate aceste abateri de la canon au fost minore; dar ochiul sensibil al grecului i-a prins bine Baza mitologică a templului grec dobândește o mare spiritualitate în Partenon Expresia directă a forțelor arhitecturale este înlocuită de desemnarea lor simbolică Spiritul de conștiință de sine clară al contemporanilor lui Pericle este exprimat clar în marmură Atitudinea maeștrilor clasicilor față de detaliile arhitecturale se reflectă clar în capitelurile Propileilor ( ) Forma capitalei ionice a apărut în orașele din Asia Mică Aparent, este o variantă a motivului vegetal oriental În cele mai vechi capiteluri, volutele sunt excesiv de mari în comparație cu un butoi subțire și sunt plate în natură În capitelurile Propileilor, volutele au căpătat un caracter mai voluminos Cu buclele lor ușor lasate, ele dezvăluie bine scopul însuși al capitalei; la ele se remarcă forţa de presiune a antablamentului aflat pe el Astfel de capiteluri nu sunt concepute pentru o amprentă plană; își dezvăluie toată frumusețea doar în contracție Totodata, alternarea planurilor, crestelor, depresiunilor si canelurilor le confera eleganta, le face mai elegante decat capitelurile dorice, mai diverse in forme Adevărat, în conformitate cu cerințele clasicilor, toate aceste detalii sunt subordonate unei compoziții holistice Teatrul lui Dionysos de la poalele Acropolei aparține unei epoci ulterioare Teatrele grecești din secolul al V-lea î Hr e aproape niciodată nu ne-a supraviețuit Unul dintre cele mai bune teatre grecești ar trebui considerat teatrul din Epidaur (secolul al IV-lea) În tot designul său, este profund diferit de teatrul timpurilor moderne Teatrul grec păstrează o strânsă legătură cu ritul Teatrele erau construite de obicei lângă sanctuarul, sediul lui Dionysos Teatrul este în primul rând un loc al apariției unei zeități, adaptat în scopuri spectaculoase Așa se explică de ce legătura cu natura a fost atât de pe deplin exprimată în teatrul grecesc, deși grecii din teatru, ca și în toate creațiile lor, au păstrat o înțelegere a formei artistice Teatrul era amenajat de obicei pe versantul unui deal destul de abrupt, de unde se deschidea o vedere larga asupra peisajului rural; extragand din grosimea ei (ca un sculptor dintr-un bloc de marmura) „de prisos”, constructorii au creat cercuri concentrice de locuri pentru spectatori În centru era o platformă rotundă, o orchestră, inițial locul altarului, ulterior locul unde a stat corul „Eisagein Drama” - pentru a introduce drama, refren - acesta a fost începutul acțiunii dramatice în Grecia În spatele orchestrei se afla o clădire, așa-numita skene; peretele său frontal a servit drept fundal pentru acțiuni dramatice; ulterior, un zid provizoriu de lemn a fost ridicat în fața schelei O cortină care separă publicul de scenă, peisaje care creează o impresie înșelătoare a unei alte lumi, lumini care luminează scena cu o lumină fabuloasă - toate cu ce suntem atât de obișnuiți în teatrul timpurilor moderne, grecii antici nu știau Atât actorii, cât și corul se aflau inițial la același nivel al solului; publicul stătea drept pe pământ Acțiunea s-a desfășurat în aer liber, cu cupola albastră umbrind publicul, actorii și corul Orchestra rotundă, ca o înfățișare a acestui firmament, exprima natura cosmică a ceea ce se întâmpla, catolicitatea acțiunii care unește membrii clanului, formând parcă un dans rotund Dacă nu în prosceniul plat, spre care s-au îndreptat scaunele spectatorului și unde au jucat actorii, s-a planificat să opună spectatorul teatrului, lumea lumii reale a artei Teatrul grecesc în formele sale de bază a luat forma încă de la începutul secolului al V-lea î Hr e La mijlocul secolului, o nouă direcție a apărut în dezvoltarea dramaturgiei grecești În viziunea sa asupra lumii și în metodele sale artistice, Sofocle este încă aproape de Eschil Cu toate acestea, tema sa principală este diferită Este ocupat de o personalitate opusa soartei sau statului În această opoziție se află rădăcina tragicului în Sofocle Oamenii ies învingători din ciocnire; principala lor victorie constă în păstrarea caracterului lor, a personalității, a adevărului lor uman Nobilul și înțeleptul Oedip, din cauza unor accidente fatale, comite crime, se trezește peste prăpastie, vede moartea tuturor binecuvântărilor vieții sale și, totuși, cu curaj merge spre necaz Antigona, cu toată moliciunea ei feminină, apără adevărul iubirii ei pentru fratele ei și moare fără a renunța la afecțiunea ei Sofocle nu le permite încă eroilor săi să-și ridice vocea împotriva sorții crude, dar totuși, în opoziția lor față de aceasta, ei găsesc cea mai înaltă umanitate în ei înșiși În tragediile lui Eschil, corul a avut o mare importanță; la Sofocle, centrul de greutate este transferat personalității eroului; omul lui nu este atât de clar definit, el este dat în dezvoltare, în a deveni, conectat cu mediul, mai sensibil la lume Spre deosebire de trilogiile maiestuoase ale lui Eschil, tragediile lui Sofocle, dedicate eroilor individuali, sunt mai independente Discursul strict și măsurat al lui Eschil este înlocuit cu un discurs mai flexibil, mai agitat Un maestru remarcabil al sculpturii, apropiat ca spirit de Sofocle, a fost Fidias Știm puține despre viața lui: a stat aproape de Pericle; a avut un rol principal în viața artistică a Atenei Farmecul lui a fost atât de mare încât multe lucrări de sculptură attică, în special Partenonul, stau sub influența sa vie El poseda darul reconcilierii contrariilor, un simț înnăscut al proporției, capacitatea de a combina blândețea și forța, feminitatea și curajul, rigoarea și libertatea Originalitatea stilului lui Phidias a fost deja observată de antici, au găsit în el „elevație și precizie” (Demetrius, „Despre elocvență”) În scrierile sale timpurii, Fidias a creat o serie de imagini remarcabile ale zeității Cel mai faimos dintre ei a fost uriașul Zeus din templul olimpic Zeus s-a așezat pe tron într-o ipostază calmă și solemnă Imaginea lui Fața bărbosului, cu părul creț încadrându-i fruntea, era plină de severitate și bunătate Statuia nu a fost păstrată, dar imaginile de pe monede dau o idee despre ea Imaginea domnului olimpic, care la Homer era înzestrat cu slăbiciuni omenești, se împlinește la Fidias cu o înaltă puritate morală Aspectul frumos, frumusețea acestui soț au devenit o expresie a dreptății sale Phidias a găsit acel echilibru moral față de care vechii au simțit de mult o asemenea atracție Imaginea lui Phidius Zeus a devenit un model pentru mulți maeștri ai secolului al IV-lea î Hr e Scriitorii vorbesc despre el cu un entuziasm unanim Dio Chrysostom spunea încă din secolul al II-lea că oamenii care sunt abătuți de durere își găsesc alinare privind această imagine Arta greacă atinge punctul culminant aici Fidia a știut să transforme puterea evlaviei religioase în contemplație pur artistică Nici Atena războinicul, nici Atena fecioara Fidias, care a împodobit Acropola ateniană, nu ne-au supraviețuit Numeroasele lor replici dau o idee doar despre ideea și caracteristicile exterioare ale statuii, dar în cea mai mare parte sunt lipsite de valoare artistică Toată puterea lui Fidias, tot farmecul stilului său se simte mai ales în decorațiunile sculpturale ale Partenonului Lucrarea a fost realizată sub îndrumarea maestrului însuși de mulți artiști din direcții diferite Aceasta explică o parte din performanța neuniformă Metope cu scene de luptă între lapiți și centauri au fost realizate anterior de mai mulți maeștri cu personaje diferite; majoritatea sunt mai slabe decât alte decorațiuni sculpturale ale Partenonului Phidias și-a acordat atenția principală ambelor frontoane; se pare că statuile lor au fost făcute de el cu propriile sale mâini Pe partea de vest era o scenă plină de mișcare a unei dispute între Poseidon și Atena pentru dominația în Attica Partea de est a fost decorată cu o compoziție mai solemnă a nașterii Atenei din capul lui Zeus în prezența zeilor Au trecut doar vreo treizeci de ani de la frontoanele olimpice (cf ), dar întregul caracter al artei grecești s-a schimbat profund Tema nu mai era o luptă severă, ci apariția unor zeități, oameni frumoși, perfecți, plini de viață, frumusețe și impuls O compoziție simetrică strictă face loc uneia mai libere; în locul unei figuri în centrul frontonului există un grup pereche; există o corespondență încrucișată între restul figurilor Piesele ies în față mai puternic; de aproape, trupurile lor par să traverseze liniile arhitecturale ale streașinii Ca în toate creațiile clasicilor, grija pentru întreg este combinată în Partenon cu tratarea iubitoare a figurilor individuale Chiar și luate din locurile lor din frontoane, marmurele dărăpănate ale Partenonului își păstrează farmecul În fața noastră se află o serie întreagă de imagini captivante și, deși definirea figurilor individuale este acum aproape imposibilă, ele sunt încă pline de viață diversă, spiritualizată Iată trunchiul unui tânăr înclinat din frontonul vestic (așa-numitul Kefi), în care un fizic puternic este combinat cu un transfer moale feminin al pielii, și Iliss (de pe frontonul estic) cu corpul său tânăr dezvoltat și privirea gânditoare și un grup de așa-numiții Cecropi (frontonul vestic) - o figură masculină lângă o femeie în mișcare impetuoasă care se apropie Multe trunchiuri sunt lipsite de capete și membre și, parțial, din cauza stării lor deplorabile de conservare, fac ca puterea pur plastică a sculpturii să fie percepută cu atenție Unele trunchi sunt bogat mulate, ca niște statui rotunde, și pot fi privite din diferite puncte de vedere, mulțumind ochiul de pretutindeni cu ritmul neted al contururilor lor, umflarea mușchilor, flexibilitatea articulațiilor Polikleitos nu cunoștea o caracteristică atât de versatilă a unei persoane Cu toate acestea, această versatilitate este combinată cu marea integritate a imaginilor lui Fidias În ciuda păstrării lor proaste, cele trei Moire ale Partenonului ( ) fac o impresie irezistibilă Se poate uita că aceste femei țes firul vieții umane; sensul mitului se retrage în fundal, - principalul lucru este că în aceste imagini se poate ghici corespondența nobilimii interioare și a frumuseții exterioare care emană de la eroii lui Sofocle Trei figuri feminine frumoase sunt prezentate în ipostaze libere și relaxate: două dintre ele sunt așezate, a treia este întinsă lângă una dintre prietenele ei Tema prieteniei strălucitoare, a petrecerii timpului liber, ca expresie a libertății umane, își găsește pentru prima dată o întruchipare artistică aici Imaginea umanității luminate este exprimată de Phidias în limbajul sculpturii El a pornit de la motivul ionian al corpului strălucind prin țesătura îmbrăcămintei (cf ) Dar cu Phidias, modelarea devine mai moale, mișcarea liniilor este mai lină, consonanța țesăturilor ondulate este mai bogată, tranzițiile luminii și umbrelor sunt mai blânde Pliurile de îmbrăcăminte nu formează un model capricios, ca în sculptura din secolul al VI-lea; par să vorbească alegoric despre acele mișcări netede care sunt caracteristice corpurilor flexibile Pliurile din statuile grecești, conform expresiei potrivite a lui Heine, servesc ca un ecou cu mai multe voci al mișcării figurilor Acest raport dintre corp și pliurile îmbrăcămintei în arta clasică l-a atras profund pe Winckelmann; i-a ghicit farmecul chiar și în exemplarele romane de mai târziu Spre deosebire de Partenonul Moira, care are un caracter impunător, o nuanță mai grațioasă se remarcă în imaginea lui Nike, legându-și sandala, de pe balustrada templului omonim din Acropole, în mișcarea flexibilă a corpului femeii , translucid prin ritmul curgător al pliurilor căderii Epoca lui Fidias nu cunoștea discordia dintre viață și artă În jurul Partenonului a avut loc o procesiune solemnă panatenaică Pe o friză îngustă de pe partea de sus a peretelui celulei, participanții la procesiune le-au putut vedea asemănarea Nu era exact în oglindă; erau imagini, curățate de accidentele vieții de zi cu zi, exprimând însuși miezul fenomenelor; tinerii înșeau cai și călăreau în rânduri, fetele cu daruri pentru zeiță conduceau animale de sacrificiu; cetăţenii atenieni se mişcau cu un mers lejer, măsurat Totul s-a încheiat cu un spectacol frumos și sublim, un grup de cerești olimpici acceptând daruri de la oameni: sedul Zeus lângă soția sa, mesagerul neliniştit al zeilor Hermes, Dionysos, Atena și mulți alți zei și zeițe stăteau pe scaune, angajați în conversație nepăsătoare unul cu celălalt, veșnic tineri și frumoși În aceste reliefuri au fost combinate toate avantajele artei grecești din secolul al V-lea î Hr e Vitalitatea imaginilor individuale a fost combinată cu frumusețea și noblețea; mișcarea rapidă a cailor în galop alterna cu figuri calme în picioare, parcă ar fi servit drept cezură a unei mișcări lin Transmiterea uimitoare a detaliilor, precum mușchii umflați ai cailor sau viața pe mâini (detalii pe care orice alt artist le-ar fi putut duce cu ușurință în naturalism), a ascultat aici ideea de întreg, ritmul curgător, care, asemenea sucuri vitale, curgeau în figuri separate, le legau între ele, ca niște verigi dintr-un singur lanț Modelarea bogată, delicată, semitonurile treptate, flexibilitatea reliefului au fost combinate cu înțelegerea unui plan calm ca principiu fundamental arhitectural Trebuie comparați caii asirieni ( ) cu călărețul Partenonului ( ) pentru a aprecia realizările artistice ale clasicilor greci Cu capacitatea sa de a transmite suculent și plin de sânge contururile unei persoane sau ale unui animal în piatră, artistul oriental nu este inferior grecului Dar natura pentru el era ceva exterior, străin, a scos din ea doar bucăți separate de impresii, pentru a le alinia ulterior, subordonându-le de bună voie unei ordini deznădăjduite Stăpânul grec în însăși mișcarea trupurilor tinerețe flexibile și a cailor zgomotoși în galop vede spiritualitatea vieții Și, desigur, pentru a surprinde această viață și a o exprima în piatră, a trebuit să renunțe la mici detalii, să-și concentreze atenția asupra complexului, parcă, ritmul polifonic al volumelor care se întâlnesc unele cu altele, aceste variații nesfârșite ale unui singur contur Influența lui Fidias a fost profundă și fructuoasă S-a păstrat un cerc imens de monumente ale școlii atice, reliefuri, vaze, statui, inferioare ca execuție lucrărilor maestrului însuși, dar impregnate de spiritul artei sale Acest lucru a fost evident mai ales în pietrele funerare atice și în special în piatra funerară a lui Gegeso ( ) Oamenii din Răsărit au oscilat între a lăuda moartea ca o eliberare de legăturile pământești și a jeli pentru ea (cf ) Grecii au arătat de multă vreme o atitudine surprinzător de calmă față de moarte ca sfârșit inevitabil al vieții „Înțeleptul crede că moartea nu este teribilă pentru prietenul său”, a spus mai târziu Platon, „nu se poate spune că nu suferă de durere, dar îl reține” Același spirit de recunoaștere înțeleaptă a inevitabilității morții este impregnat de epitafuri grecești, inscripții pe pietre funerare Singura dorință a defunctului este să nu fie uitat pentru totdeauna de către supraviețuitori Treci prin mormântul fiului lui Batt, călător Știa să compună cântece și uneori să nu se plictisească de vin În reliefurile mormintelor grecești nu sunt prezentate nici apoteoza defunctului, nici doliul acestuia Mai degrabă, este un rămas bun de la cei dragi, un dialog trist și cordial între două figuri cu cuvinte răutăcioase și gesturi reținute În aceste reliefuri-pietre funerare găsim expresia unui favorit în secolul al V-lea î Hr e imaginea unei persoane cufundate în gânduri, păstrând calmul și demnitatea El nu era cunoscut de arta anterioară nici a Greciei, nici a Orientului Phidias ia găsit o formă de exprimare foarte simplă Cifra este de obicei conturată de unul Alpatov, vol I siluetă; capul ei este ușor aplecat, profilul sever al feței ei este clar conturat Grecii și-au imaginat chiar și zeița lor războinică, Atena, plină de gânduri strălucitoare (relieful Muzeului Metropolitan de Artă) Ambele figuri ale pietrei funerare Gegeso formează un grup într-un cadru arhitectural Sunt realizate în relief moale, cu convexitate blândă a formelor și linii rotunjite Dar maestrul grec al secolului al V-lea nu se străduiește să aibă impresia înșelătoare că figurile sunt închise în arhitectură Ei stau în fața cadrului, așa cum actorii greci stăteau în fața scenei Pentru a menține echilibrul între figuri, artistul nu s-a temut să facă înălțimea figurii așezate aproape egală cu înălțimea servitoarei Lekythosul grecesc cu spatele alb oferă o idee despre pictura greacă a epocii lui Fidias ( ) Însuși scopul lor a determinat gama de subiecte prezentate în ele: acestea sunt în principal scene ale ofrandelor de mormânt Siluetele feminine zvelte, gânditoare, aplecându-și capetele peste piatra funerară, seamănă cu imaginea Antigonei Sofocle, care a venit la mormântul fratelui ei Un sentiment personal profund al unei persoane este încorporat în ritul tradițional Adesea, în fața fetei se vede un tânăr în mantie cu toiag: acesta este defunctul în hainele unui efeb Nu este nimic misterios în apariția lui (un artist creștin ar fi realizat o scenă incitantă din această compoziție: „Nu mă atinge” – cu o femeie care a căzut în genunchi înaintea celui înviat) Figura feminină realizează cu calm ceremonia Figura efebului pare să însemne că spiritul defunctului este mereu prezent lângă mormânt și respectarea ritului doar îl face vizibil Astfel, o scenă cotidiană, aproape pur cotidiană, se transformă într-o compoziție, dezvăluind parcă esența realității Maestrul secolului al V-lea a combinat în desenul său severitatea întregului cu eleganța în transferul faldurilor de îmbrăcăminte și coroane care împodobesc piatra funerară Clasicii greci nu erau incolori, monocromi Așa se imagina antichitatea în vremurile moderne doar pentru că culorile nu s-au păstrat nici pe temple, nici pe statui de marmură Dar partea de culoare a fenomenelor nu a servit ca expresie a relației personale a artistului cu lumea Grecii au căutat să transmită însăși esența fenomenelor prin culoare, deși au putut folosi tonuri suplimentare pe care ochiul privitorului le cere În același timp, grecii nu priveau culoarea ca pe o colorare și, prin urmare, nu o opuneau unui desen; în lekythos, conturul este adesea dat nu de o linie neagră, ci de tonul culorii obiectului corespunzător Culoarea roșie bogată care inundă mantia efebului servește drept dominantă a întregii compoziții, aproape ca cinabru în pictura icoană din Novgorod din secolul al XV-lea O astfel de densitate de culoare în lekythos grecesc, care îi conferă aproape tridimensionalitate, nu era familiară maeștrilor egipteni ai Noului Regat În același timp, culoarea, în special roșul saturat, a servit în pictura greacă ca expresie a vitalității crescute a imaginilor Execuția desenului în sine în lekythos cu spatele alb este adesea foarte liberă Dar totuși rândul nu era o expresie a scrisului individual al maestrului; trebuia să servească în primul rând ca o caracterizare a subiectului însuși Maeștrii pictau adesea mai întâi o figură goală și aruncau haine deasupra ei, ca și cum ar stabili raportul dintre volum și coajă pe suprafață Tragedie grecească, sanctuare, temple, statui și picturi - toate acestea exprimau doar o latură a clasicilor greci din secolul al V-lea î Hr e Alături de acest gen înalt, s-a dezvoltat genul josnic, vulgar, batjocoritor Ambele au existat una lângă alta Setea de distracție nestăpânită, transformându-se în desfrânare, nu se potrivește oarecum cu ideea clasicilor greci ca artă a sublimului, a nobilului Poate părea ciudat pentru o persoană modernă că imediat după experiențele pasionale, catharsis (curățarea spirituală) pe care le-a provocat soarta lui Oedip sau Medeea, un atenian din secolul al V-lea s-a dedat la distracție sălbatică, a râs de glumele puternice, uneori obscene ale satirii Între timp, la Atena, se obișnuia să pună în scenă dramele lui Satar imediat după tragedii Aceasta a fost puterea deosebită a clasicilor greci din secolul al V-lea și diferența sa față de clasicismele slabe de mai târziu Genurile înalte și joase din Grecia secolului al V-lea au fost în egală măsură expresii ale unui simț sănătos al vieții În artele plastice grecești din secolul al V-lea, împreună cu imaginile sublime ale unei persoane și ale eroilor, se dezvoltă un gen comic, josnic A afectat mai ales în lucrările de mică artă aplicată - în pictura în vază și în teracotă Găsim aici imagini cu desfrânarea silenilor brutalizați, voluptuoși, și obsceni obsceni, și bețivi, și actori, și îndrăgostiți pe pat, aici sunt și parodii de genuri monumentale Imaginile sunt în mod deliberat grotesc, urâte, dar caracterizate de trăsături puternice În unele cazuri, motive similare au pătruns în monumentele sculpturii monumentale Friza templului lui Apollo din Bassae din secolul al V-lea este decorată cu scene ale luptei centaurilor cu lapiții, bătălia amazoanelor, scene pline de cruzime sălbatică și brutală Centaurii sapă în corpurile adversarilor; oamenii îndestulați și musculoși luptă într-un fel de frenezie, predându-se cu toată ființa instinctului trezit Între timp, constructorul templului de la Bassae a fost Iktinos, unul dintre constructorii Partenonului În ultimul sfert de secol, în arta greacă au avut loc schimbări care au pregătit renașterea clasicilor Dezvoltarea a decurs natural și consecvent Această renaștere a fost pregătită de întreaga dezvoltare istorică a Greciei Unirea celor mai mari state grecești, care le-au asigurat victoria asupra perșilor, s-a dovedit a fi fragilă; întărirea Atenei a provocat o ciocnire cu interesele altor state și mai ales cu interesele Spartei Războiul Peloponezian ( - î Hr ) a fost primul semn al prăbușirii unității grecești, sfârșitul unității naționale În același timp, în cadrul statului, sărăcirea micilor întreprinzători și întărirea celor mari aveau loc constant Toate acestea au zguduit și subminat temeliile orașului antic (polis) Desigur, în cultură și artă, aceste schimbări nu au putut apărea imediat În ultima perioadă, după încheierea așa-numitei Păci de la Nikia, a existat un răgaz de scurtă durată în războiul intestin În acești ani, Policlet și-a creat Diadumenul, în care vechiul ideal de atlet puternic este înlocuit de o imagine mai zveltă a unui tânăr, plin de grație attică Pe parcursul acestor ani douăzeci* Aristofan în „Nori” a apărat antichitatea Vechiului Testament, recurgând la satira ascuțită, la critica obiceiurilor timpurilor moderne În același timp, Euripide a vorbit cu tragediile sale, zguduind bazele vechii viziuni asupra lumii Pe străzile și piețele Atenei, un înțelept rătăcitor cu chip de satir a entuziasmat mintea tinerilor cu discursuri în care instituțiile antice erau puse sub semnul întrebării, iar credințele populare erau prezentate ca prejudecăți În această perioadă de ezitare și îndoială generală, maeștrii atenieni au fost nevoiți să termine de decorarea Acropolei cu un templu dedicat Atenei și Poseidon - Erehtheus Erechtheion ( ) a fost ultima verigă în construcția Acropolei În vistieria ateniei erau încă mulți bani, erau meșteri excelenți, experimentați și o prăpastie de gust printre clienți Doar puterea îndrăzneală a dispărut, a dispărut acel sentiment de mare stil, care în urmă cu douăzeci de ani a condus Iktin și Kallikrat În plus, cu greu a fost posibil să se plaseze un al doilea Partenon pe Acropole, un alt peripter egal cu el ca mărime La mijlocul secolului al V-lea î Hr e templele mici serveau în principal drept tezaure Acum, întregul templu a fost, parcă, modelat din câteva dintre aceste comori în miniatură Acest lucru a fost parțial justificat atât prin dedicarea sa față de două zeități, cât și prin amplasarea pe un teren denivelat Cu toate acestea, stăpânul direcției stricte ar depăși în continuare aceste dificultăți, ar face tot posibilul să niveleze pământul și să îmbine cele două sanctuare sub un singur acoperiș Aceste condiții au permis maeștrilor care au creat Erehtheion să creeze o compoziție plină de mare varietate (p ) Templul se împarte în două părți independente situate la diferite niveluri ale solului Partea dedicată Atenei, situată la un nivel superior, se învecinează dinspre est cu un portic cu șase coloane ionice; despărțit de acesta printr-un despărțitor și situat la un nivel inferior, sanctuarul lui Poseidon are intrare dinspre nord și în fața lui se află un alt portic Pe latura de sud se află un mic portic cu fete cariatide ( ) Compoziția Erechtheion a fost ceva complet fără precedent în istoria arhitecturii grecești Trebuia să rănească ochii adepților antichității, așa cum muzica atonală rănește urechea unei persoane crescute pe Mozart și Beethoven Peripterul grec a dat impresia unui obiect identic cu el însuși, indiferent de unde era abordat Erechtheionul este dezvăluit într-o serie de picturi diferite și independente care se înlocuiesc reciproc Secvența temporală a dobândit în această structură mică o perceptibilitate și mai mare decât atunci când se consideră întreaga Acropole Prima impresie de la Propilee ( ) a fost profund gândită Partea vestică a templului era pe jumătate închisă de un gard, dar porticul cu cariatide ieșea spectaculos pe zidul gol Acest zid a servit, parcă, ca o lungă cezură, în spatele căreia se deschidea spre ochi un portic plat estic cu șase coloane întinse pe rând Coborând spre latura de nord, privitorul a văzut la un nivel nou, inferior, parcă, o variantă a aceluiași portic, dar doar șase dintre coloanele lui erau așezate patru în față, două în rândul doi Acest lucru a dat porticului o semnificație mai independentă Independența porticului nordic Aceasta se datora și faptului că nu se învecina complet cu clădirea, deoarece o parte a celei de-a patra părți din spate era vizibilă dinspre est Toate acestea au fost variații pe aceeași temă, derivate ale celei mai simple celule, care este peripterul grecesc, dar în alterarea lor, maeștrii de la sfârșitul secolului al V-lea dau dovadă de mare ingeniozitate și grație Fie atașează colonada de perete, apoi o evidențiază ca formațiune independentă, apoi, în cele din urmă, transformă coloanele în frumoase figuri zvelte de fete În aceste reîncarnări diverse, colonada își pierde sensul inițial Nu este percepută ca o cochilie în jurul miezului templului, cella, pe care o înconjura anterior, ci servește drept cadru pentru portal sau priveliștile uimitoare care se deschid spre munții din jur Astfel, nu doar începutul temporal, ci și spațiul înconjurător s-au dovedit a fi incluse în compoziția arhitecturală Dacă au existat arhitecți în Grecia, aceiași zeloți ai antichității ca și freneticul Aristofan în dramaturgie, ei trebuie să fi clătinat din cap, văzând cum a crescut o clădire pe Acropole, subminând toate fundamentele arhitecturii grecești Este clar că contemporanilor le-a fost greu să realizeze că maeștrii Erhtheionului au dezvoltat doar acele principii care au fost stabilite de creatorii Partenonului Frumusețea porticului cu cariatide nu era aproape de îndoială ( ) Însuși motivul cariatidelor era de o mare antichitate istorică Se întoarce aproape la reprezentările cosmice ale firmamentului susținute de atlanți Dar mitul a fost transformat de greci într-o imagine artistică Fetele cariatide se găsesc încă în vistieria sitinilor în secolul al VI-lea î Hr e , dar păstrează acolo o anumită rigiditate și importanță La fel ca majoritatea kors arhaici (cf ), ei se poartă ca și cum nicio acoperire grea nu s-ar sprijini pe capul lor Farmecul cariatidelor Erechtheion constă în echilibrul dintre semnificația lor picturală și arhitecturală Fetele își păstrează tot farmecul de figuri vii, se sprijină pe un picior, corpul lor delicat strălucește prin haine Dar în același timp sunt ca niște coloane, iar faldurile lor sunt ca niște fluturi Ele formează un grup pictural liber, dar sunt așezate la colțurile porticului și există multă reținere și severitate în postura lor Toate acestea umple motivul suportării cu conținut moral: fetele își îndeplinesc cu ușurință și grație datoria Porticul cu cariatide, în comparație cu Partenonul, pare o cutie mică și elegantă Erechtheionul trebuie privit de aproape; numai atunci se poate aprecia cu adevărat ornamentația sa arhitecturală bogată de un design atât de fin, care nu se găsește în monumentele grecești anterioare ( ) Realizate din marmură, palmetele grecești sunt legate, ca într-un stil simplu, printr-o linie curgătoare (cf p ), dar completate cu suluri de o formă mai rafinată Rama este așa-numita ionică, ovale pe jumătate acoperite cu frunze și un șir de perle cu cercurile sale mari și mici alternând Liniile capătă caracterul unei linii elegante Relieful devine mai bogat, cu gradare mai mare a planurilor Alternanța petelor luminoase și întunecate, jocul clarobscurului capătă un rol semnificativ Pe vremuri, istoricii au împărțit arta greacă a secolului al V-lea în trei etape Arta începutului de secol a fost numită strictă, arta epocii Fidias a fost numită frumoasă, arta ulterioară a fost numită grațioasă În Erechtheion, un punct de cotitură spre acest stil elegant a fost clar conturat Arta secolului al V-lea î Hr e a fost punctul culminant al dezvoltării artistice a Greciei Artiștii greci au obținut un mare succes deja în perioada anterioară, uneori chiar tindeau spre virtuozitate și pretenție Dar, spre deosebire de maeștrii egipteni, care, în ciuda excepțiilor individuale, gravitau către canoanele odată elaborate, grecii secolului al V-lea au căutat o mai mare inmediație, au supus ceea ce a fost realizat unei verificări și reînnoiri neobosite, iar în cele mai bune monumente ale lor au păstrat o prospețime rară de percepție Creatorii de artă din secolul al V-lea au crezut ferm în puterea minții umane și au considerat-o, alături de Sofocle, „cel mai înalt dar al zeilor” Ei au văzut în artă o expresie a viziunii asupra lumii a întregului popor, o chestiune publică importantă, au căutat să-și dezvăluie viziunea asupra lumii în imagini artistice, erau siguri că se poate face acest lucru prin intermediul artei Artiștii greci și-au atras temele de pretutindeni: din legende antice, din trecutul istoric, din viața modernă Arta satisface diversele nevoi ale unei persoane, în primul rând viața socială și religioasă, sarcinile educației, iar acest serviciu a hrănit și justificat creativitatea Niciunul dintre artiști nu i-a trecut prin cap să se răzvrătească împotriva acestui lucru Sloganul „artă de dragul artei” ar fi fost de neînțeles grecilor În același timp, au existat puține alte perioade din istoria artei mondiale când arta a dezvăluit pe deplin toate forțele inerente ei, imaginile se distingeau printr-o asemenea atenție, forma corespundea atât de mult conținutului, creativitatea a absorbit atât de larg cele mai bune forțe a poporului Limbajul artistic al clasicilor se remarcă prin acea simplitate și inteligibilitate generală, care va atrage întotdeauna simpatia posterității către el „Nimic de prisos” - acest legământ al lui Solon a fost implementat pe deplin în lucrările lor de către maeștrii secolului al V-lea Clasicii au respectat întotdeauna acel simț al proporției („mesotes”), pe care grecii l-au opus luxului și splendorii nemărginite ale imaginilor Orientului Toate acestea le-au permis grecilor să creeze valori de importanță mondială Engels a dat o mare apreciere a misiunii culturale a grecilor „Din amurgul Orientului”, a spus el, „a apărut lumina conștiinței elene libere” Marea importanță a culturii grecești din secolul al V-lea a fost bine înțeleasă atât de contemporani, cât și de posteritatea imediată Nu e de mirare că Isocrate, chiar și în timpul declinului, a admirat Atena cu templele și operele sale de artă și le-a recunoscut ca demne să stăpânească nu numai asupra elenilor, ci și asupra tuturor popoarelor Cu toate acestea, succesele culturale și artistice ale Greciei în secolul al V-lea î Hr e avea limitele lor Dezvoltarea clasicilor a continuat în interiorul orașelor-stat și nu a primit semnificație la nivel mondial În condițiile sclaviei, cultura greacă nu se putea ridica la recunoașterea egalității tuturor oamenilor Adevărat, preocuparea pentru educație, așa-numita „paydeia”, dezvăluie într-o persoană astfel de forțe şi posibilităţi care nu ar fi putut fi dezvoltate în nicio altă cultură a antichităţii Dar, cu toate acestea, cu toată sociabilitatea grecilor antici, cunoașterea de sine a fost recunoscută ca sarcina cea mai înaltă a omului Ghicitorul Delphic a vorbit despre asta Pindar l-a îndemnat pe Nero: „Fii ceea ce ești, știind asta” Pe această bază, ar fi putut apărea arta în care imaginea unui om perfect sau a unei zeități asemănătoare omului care și-a găsit pacea și echilibrul interioară trebuia să ocupe locul principal Pe această cale, arta greacă a atins în secolul al V-lea o asemenea completitudine și perfecțiune, încât a durat mult să redevină disponibilă oamenilor și a creat astfel de lucrări care vor fi mereu subiect de admirație și surpriză Dar în virtutea însăși legilor vieții, care în unele privințe sunt identice cu legile artei, dezvoltarea nu s-a putut opri aici A fost suficient ca îndoiala să se strecoare în conștiința unei persoane și a apărut în el o dorință de a privi înapoi la lume și de a o recunoaște în toată diversitatea ei, iar această dorință i-a ascuțit percepția, a dat naștere la o nevoie de mișcare în el, a provocat noi ritmuri Toate acestea au făcut dezvoltarea în continuare a artei, căutarea unei noi armonii în alte condiții și într-un alt limbaj, firesc și firesc CAPITOLUL ŞASE Dulce într-o peșteră cu mine vei petrece noaptea până în zori Acolo sunt lauri tineri și zvelți, sunt chiparoși Teocrit, idilă „Cyclops” În niciun caz un loc mic printre cei care zboară este ocupat de o muscă, dacă o compari cu țânțarii, muschii și alte mărunțișuri înaripate Lucian, Lauda muștei n e se deschide cu lupta statelor greceşti şi se încheie cu victoria monarhiei mondiale Istoria Greciei din secolul al IV-lea înainte de donații pentru predominanță În acești mulți ani de luptă, nu a mai existat acea ideologie înaltă care i-a inspirat cândva pe grecii din epoca Maratonului și Salamina Victoria cu succes variabil a revenit Spartei, apoi Atenei, apoi Tebei; alianțele s-au format rapid și s-au dezintegrat rapid; trădător stvo și depășirile au devenit obișnuite Vechea polis greacă a degenerat treptat: ordinea democratică a lăsat loc stăpânirii unui pumn mic de oameni O astfel de grămadă de ocupanți ai puterii din Atena l-au condamnat la moarte pe cel mai remarcabil dintre gânditorii atenieni, Socrate, și au executat sentința, în ciuda popularității sale larg răspândite Căderea democrației a pregătit calea pentru ascensiunea monarhiei Filip al Macedoniei a acționat ca apărător al libertății în orașe Fiul său Alexandru ( - î Hr ) pretindea că este moștenitorul democrațiilor grecești A fost un student luminat al lui Aristotel Într-un tânăr frumos, mulți greci au vrut să vadă întruchiparea idealului grecesc, asemănarea vechiului Ahile Totuşi, în realitate, regii macedoneni, „apărătorii” libertăţii oamenilor, au devenit purtătorii unor principii profund străine de fundamentele culturii greceşti; s-au transformat în moștenitorii străvechilor despoți orientali Alexandru s-a declarat întruparea zeului egiptean Amon, iar templele au fost construite în cinstea lui El a introdus la curte eticheta orientală decoroasă și îngenunchierea (proskynesis), care s-a opus naturii umane a grecilor Cu orașele rebele și recalcitrante, s-a ocupat de cruzimea vechiului Assurbanipal Această renaștere a monarhiei grecești a avut propria ei logică istorică Cultura greacă în primele secole ale existenței sale a avut o activitate foarte limitată Răspândire Cei mai îndrăzneți navigatori greci, care credeau că au ajuns la limitele lumii, așa-numiții Stâlpi ai lui Hercule, nu au depășit bazinul mediteranean În timp ce cei mai avansați greci puneau deja bazele gândirii libere, întreaga lume era încă dominată de concepții religioase semi-mitice: în Israel, contemporanii filozofilor ionieni erau profeții evrei, în India - Buddha, în China - Confucius În secolul al IV-lea, în epoca formării unei monarhii mondiale în Grecia, bazele culturii grecești s-au răspândit în țări îndepărtate Însăși apariția monarhiei a fost în mare măsură justificată de nevoile economice de consolidare a piețelor de peste mări, de care avea nevoie creșterea producției grecești S-ar părea că visul grecilor înșiși s-a împlinit: grecii s-au apucat să-l cucerească pe chiar Azin, care în persoana lui Darius le-a amenințat la un moment dat existența Stăpânirea lui Alexandru s-a extins nu numai în Balcani, ci și în Asia Mică, Egipt, Siria, Rodos și în Orient până în India însăși Dar pe măsură ce aceasta s-a răspândit, cultura greacă însăși și-a schimbat caracterul Cultura greacă a secolului al IV-lea î Hr e iar perioada ulterioară, așa-numita elenistică, este mult mai complexă decât cultura secolului al V-lea Pe tot parcursul secolului al IV-lea, fundamentele vechilor vederi mitologice au fost subminate Învățătura lui Socrate păstrează o importanță decisivă în cultura secolului al IV-lea, deși timpul activității sale cade pe ultimii ani ai secolului al V-lea El nu a predat, ci și-a chestionat ascultătorii, împingându-i spre independență, trezind nevoia de conștientizare a acțiunilor lor Problemele cosmice ale filosofiei ionice s-au retras înaintea sarcinilor de a înțelege omul, ideile sale, adevărul acțiunilor sale Filosofia a fost coborâtă din cer pe pământ Gândul omului, mintea lui trezită la activitate, dar s-a trezit în conflict cu realitatea Aparent, cuvintele lui Socrate au tulburat profund generația tânără De asemenea, oamenii de artă nu au putut să stea departe de influența lui Socrate Acest lucru este dovedit de toată lucrarea lui Euripide Concomitent cu Socrate, filozofi de stradă, sofiști, așa cum erau numiți atunci, au vorbit reprezentanți ai multor școli și tendințe filozofice Toate au captivat mințile cu bucuria reflecției libere Primele generații au văzut în om una dintre verigile din lanțul maiestuos al universului, acum el a devenit centrul atenției gânditorilor La sfârşitul secolului al V-lea î Hr e Protagoras proclamă omul „măsura tuturor lucrurilor” Școala cinica de filosofi îl eliberează de legăturile sociale (Fiodor chiar se răzvrătește împotriva patriotismului) Școala epicuriană îl atrage spre bucuriile unei existențe lipsite de griji, spre plăcerile artistice Stoicii cer o înaltă dezvoltare morală a individului și apără puterea științei Succesele științei au fost una dintre principalele realizări ale acestui timp Acest rol al ştiinţei a fost pregătit de îndoiala cu care sofiştii au subminat fundamentele* cosmogoniei antice „Fiecare afirmație este doar o opinie, o judecată” - această poziție a sofiștilor (Gorgias) a condus, pe de o parte, în jungla sterilă a retoricii, pe de altă parte, a deschis calea cercetătorilor care, pierzându-și încrederea în metafizica, a pus cu ardoare studiul realității În acest sens, Aristotel, care a cerut studiul faptelor și a creat un sistem strict de cunoaștere Alpatov, vol I exprimă mult mai pe deplin starea de spirit a întregii epoci decât Platon, care, îndepărtându-se de întrebările cosmice, s-a îndreptat către cunoașterea mistică, către doctrina ideilor Succesele științelor exacte au fost consolidate de o serie de noi instituții care și-au găsit sprijin în rândul monarhilor Alexandria, ca centru științific, era renumită în special pentru bibliotecile sale și academia de științe, numită muzeu Pe această bază s-au putut dezvolta cei mai mari oameni de știință greci: în secolul al IV-lea î Hr e celebrul medic Hipocrate, în secolul al III-lea î Hr e fondatorul geometriei Euclid și creatorul fizicii științifice Arhimede Nu se poate spune că toate aceste condiții au fost la fel de favorabile atât pentru știință, cât și pentru artă Arta nu și-a putut pierde imediat semnificația și a ocupat totuși un loc de cinste, a servit ca subiect de atenție generală Dar nici măcar talentele majore nu au putut să mențină integritatea viziunii asupra lumii, care atrage atât de mult arta greacă a secolului al V-lea Tragedia greacă a cunoscut un declin profund în secolul al IV-lea Nu sunt create ansambluri arhitecturale asemănătoare Acropolei Atenei Simplitatea majestuoasă este înlocuită de un sentiment de eleganță, de atașament față de lux Maeștrii secolului al V-lea și-au creat imaginile, încrezători că exprimă însăși esența lumii în ele În secolul al IV-lea, artiștii se limitează la a-i recrea aspectul În acele cazuri când încearcă să pătrundă în adâncul lucrurilor, ei se trezesc în puterea necunoscutului, a misteriosului și, renunțând la claritatea originală grecească a spiritului, cad sub influența religiilor răsăritene În artă există un amestec de genuri Motivele tragediei sunt introduse în comedie, iar principiul comic este introdus în tragedie Imaginile mitice de cult se apropie de cele de zi cu zi Templele poartă amprenta impactului arhitecturii seculare, iar invers, constructorii clădirilor civile operează liber cu formele templului-peripter Într-o privință, arta s-a îmbogățit: în acești ani, apare o atitudine conștientă față de creativitate Aristotel a fost creatorul științei artei El a plecat de la imitație ca bază a creativității artistice, dar a fost departe de înțelegerea acesteia la care au ajuns ulterior naturaliștii Imitația permite, spunea Aristotel, să recunoască obiectul prezentat și împinge o persoană să gândească Dar, în același timp, Aristotel a înțeles că, de dragul adevărului artistic, abaterile de la imitație sunt posibile și chiar necesare Aristotel a dezvăluit baza poetică a metaforei, care a fost folosită inconștient de poeții înaintea lui timp de milenii El remarcă natura duală a metaforei, asemănarea și neasemănarea, care conferă imaginii o versatilitate poetică Experiența clasicilor greci l-a ajutat pe Aristotel să realizeze natura organică a unei opere de artă, nevoia ca aceasta să aibă un început, mijloc și sfârșit Învățăturile lui Aristotel au fost influente timp de două milenii Îi depășește în profunzimea pe mulți dintre adepții lui zeloși „Chiar și în moartea sa, spiritul Atenei pare frumos”, notează Hegel Acest lucru se aplică pe deplin marilor maeștri ai secolului al IV-lea î Hr e În munca lor, toți, și chiar Lisip, care l-a slujit pe Alexandru, într-o măsură mult mai mare legat de marii maeștri ai clasicilor decât politica și viața Atenei din acest timp este legată de epoca lui Pericle Opera lui Kephisodot, maestrul atenian, autorul grupului Irinei cu Plutos, poartă încă amprenta influenței lui Fidias Fiul său, Praxiteles (c - î Hr ), unul dintre cei mai mari trei maeștri ai secolului al IV-lea, este ocupat de imaginile zeilor greci, la care a lucrat și Fidia Dar în locul zeilor principali, zeii secundari devin subiectul atenției artiștilor secolului al IV-lea Acest lucru i-a ajutat să aducă imaginea zeității și mai aproape de om și a dus uneori la o respingere completă a sublimului, divinului La sfârșitul secolului, Euhemerus a negat zeii antici, iar Critias i-a declarat pe zei invenția oamenilor de stat înțelepți Celebrul „Hermes” al lui Praxiteles ( ), săpat la Olympia, a fost considerat până de curând un original grecesc Dar chiar dacă este o copie târzie, ne oferă o idee excelentă despre arta maestrului Hermes, mesagerul zeilor, este prezentat nu ca un idol și nu ca un ideal, nu ca o imagine de închinare și nu ca o imagine a admirației Momentul este imortalizat când trimisul zeilor, în drum spre nimfe, s-a oprit cu micul Bacchus încredințat de zei Acest grup nu conține nicio idee profundă, precum ideea de maternitate, exprimată în statuia părintelui Praxiteles Kefisodot „Irina și Plutos” Hermes îl tratează pe Dionysos nu ca pe un profesor, ci se joacă cu el, îl tachinează pe copil cu un ciorchine de struguri, pentru care își întinde degeaba mâinile mici Omul apare în Dumnezeu nu ca sublim, ci mai degrabă ca o slăbiciune iertabilă, ca o trăsătură de caracter Dionysos, deja în copilărie, descoperă o pasiune pentru struguri, indiciu că va deveni zeul vinului Dar, după ce a pierdut înțelegerea maiestuosului, Praxiteles și-a păstrat simțul frumuseții poetice; el realizează acest lucru în principal datorită unei încălcări a ideilor obișnuite: Dionysos, pe care clasicii l-au reprezentat ca un om matur cu o barbă uriașă și creță (cf ), este dat acum, parcă, într-o perspectivă biografică îndepărtată, în ani infantili Hermes este prezentat ca un tânăr frumos, fermecător, un tânăr înzestrat cu trăsături de efeminație feminină Grandoarea solemnă a imaginilor clasice necesita forme clare, un contur clar și linii subliniate Imaginea lui Hermes este plină de o mare moliciune, mișcare flexibilă și lină Lumina care pătrunde în piatră, mângâind-o, se joacă cu multe reflexii pe suprafața ei fin lustruită, unește ambele figuri, creează în jurul lor un mediu de lumină oscilantă Formele capătă un caracter fluid, granițele dintre părțile corpului sunt estompate, volumele se ridică ușor, trec imperceptibil unele în altele, exprimând viața interioară, mișcarea liniilor abia vizibile se contopește cu balansarea atmosferei luminoase La această modelare, trebuie adăugată mentală colorarea delicată a marmurei de către pictorul Niknam; împreună cu strălucirea, a crescut jocul de lumină și umbră Viața materiei spiritualizate își găsește cea mai înaltă focalizare, ca și cum ar înflori într-un zâmbet fluturând pe buzele lui Hermes Zâmbetul aproape a dispărut * Arta greacă în secolul al V-lea Praxiteles o reînvie, dar numai în ea nu există bucurie naivă a secolelor V-VI (cf ) Prin acest zâmbet batjocoritor, o persoană își exprimă un sentiment de superioritate față de lume O altă lucrare remarcabilă și faimoasă a lui Praxiteles în antichitate, „Afrodita din Cnidus”, este cunoscută doar din numeroase exemplare ( ) Așa cum pe vremuri făceau pelerinaje de dragul locurilor sacre, tot așa în secolul al IV-lea călătoresc pe insula Cnidus pentru a vedea creația lui Praxiteles Statuia a fost păstrată într-un mic templu, ceea ce era în acord cu natura intimă a întregii idei Intrarea era situată pe revers, astfel încât statuia să poată fi privită din toate părțile Pelerinii la Knidos au asistat la o priveliște minunată: zeița, care tocmai și-a aruncat hainele pe o vază și și-a acoperit cu timiditate goliciunea, era pe cale să-și cufunde trupul în apă Reprezentarea zeiței goale, chiar și a zeiței iubirii, a fost o mare îndrăzneală, pe care stăpânii vremurilor anterioare aproape că nu și-au permis-o, chiar și atunci când înfățișau nașterea zeiței Din punct de vedere artistic, aceasta a fost o încălcare a genurilor: până în secolul al IV-lea, nuditatea era caracteristică statuilor câștigătorilor olimpici Dar, cu toate acestea, Praxiteles informează goliciunea statuilor sale cu un caracter exaltat: corpul Afroditei sale era atât de frumos încât vizitatorii sanctuarului trebuiau să alunge toate gândurile păcătoase de la ei înșiși Zeița iubirii a acționat aici ca o imagine a castității, a frumuseții pure Chiar și copiile fac posibil să se judece moliciunea extraordinară a formelor ei, flexibilitatea unui corp ușor înclinat, bogăția modelării sale, subtilitatea umbrelor, ritmul lin al liniilor care par a fi voalate, dar totuși apar Scopas a fost un contemporan mai vechi al lui Praxiteles Dar principala lor diferență este că ambii exprimau aspecte diferite ale artei secolului al IV-lea î Hr e Arta greacă a secolului al V-lea gravita spre calm maiestuos și simplitate nobilă în orice Adevărat, Winckelmann a comparat spiritul clasicilor cu întinderea calmă a mării, în fundul căreia furișează entuziasmul Dar maeștrii secolului al V-lea, și în special Fidia în Zeusul său, îmbină pacea solemnă cu tensiunea spirituală impunătoare În secolul al IV-lea izbucnește această tulburare a subsolului „Ephos”-ul artei grecești de pe vremea lui Polygnotus este înlocuit cu „pathos”-ul lui Scopas Predecesorul său a fost Euripide, care, în tragedia sa Bachae, a oferit o imagine uimitoare a nebuniei care a cuprins un om „Bacchae” de Scopas ( ) este cunoscută dintr-o copie fragmentară a perioadei romane Un contemporan al lui Scopas a remarcat corect că „maestrul a prezentat-o ca fiind cuprinsă de o nebunie sălbatică, cu un piept zdruncinat, șolduri intersectate, un cap puternic aruncat, părul zburând în vânt și ochi distorsionați” Ea este în strânsoarea unei frenezii sălbatice, dar întregul ei corp este pătruns de o sete de libertate mai mare Pentru a exprima acest lucru cu mijloace sculpturale, Scopas a dat cea mai mare umflare fiecărei părți a corpului ei Acest lucru este ajutat de construcția figurii în spirală, deci spre deosebire de relieful figurilor din secolul al V-lea (cf ) Capul ei este dat pe spate spatele, gâtul este mai puțin curbat, pieptul bine delimitat iese înainte, coapsa stângă goală este întinsă pe spate Odată cu construcția în spirală a întregii figuri, diferite puncte de vedere asupra statuii dau o mai mare varietate de impresii decât în statuile din secolul al V-lea Adevărat, niciunul dintre punctele de vedere nu are toată plenitudinea și perfecțiunea Forța „Bacchae” a lui Scopas este într-un singur ritm tensionat, care, ca niște convulsii, îi străbate corpul, buclele și hainele Chiar la începutul secolului al IV-lea î Hr e Scopas a participat la construcția și decorarea templului Athena-Aleia din Tegea Dintre numeroasele fragmente ale acestui templu, capul tânărului Hercule atrage atenția ( ) În metopele olimpice, Hercule și-a făcut opera eroului cu un calm imperturbabil: a susținut bolta cerului (cf ) sau a îmblânzit un taur sălbatic Scopas i-a comunicat lui Hercule trăsăturile eroului emoționat Euripide, în care fiecare pas în viață este însoțit de reflecții, ezitări și o viață interioară tensionată El realizează această impresie în primul rând prin întoarcerea capului, privirea concentrată a lui Hercule, privind în ceva, conectat cu alte figuri, lipsit de izolarea și concentrarea eroilor clasici Aceste noi sarcini au revoluționat întreaga înțelegere a sculpturii grecești Fiecare statuie din secolul al V-lea respiră cu plinătatea vieții, revărsându-se peste toate membrele corpului ei Scopas și-a concentrat toată atenția asupra feței și cu atât mai mult asupra ochilor El transmite privirea emoționată febril a eroului și obține această impresie prin plantarea profundă a ochilor, vagitatea contururilor lor, dând o privire tulbure Ochii „cu văl” ai statuilor lui Scopas erau celebri printre contemporanii săi În figurile războinicilor căzuți și pe moarte din Tegea, vedem ochi adânc scufundați, plini de rugăciuni și suferință Un aspect similar îl găsim chiar și în imaginea spiritualizată a unui leu Scopas a fost cel mai mare, dar aparent nu singurul reprezentant al acestei tendințe Încă nu putem împărți exact între maeștrii individuali menționați în surse: Scopas, Timothy, Briaxis și Leochar, reliefurile mausoleului Halicarnass ( ) Toate sunt antrenate de spiritul de entuziasm pasional, la care Skopas și timpul său erau predispuși Lupta eroilor cu amazoanele a fost tema originală a artei grecești: a fost „tema vieții” sculpturii grecești În monumentele secolului al V-lea, oamenii sunt împinși la o coliziune de o necesitate fatală; lupta este legea vieții; în ea omul îşi găseşte tot eroismul Vechea temă a bătăliei dintre greci și amazoni este reinterpretată în Halicarnas Lupta își păstrează caracterul emotionant, grecii curajoși și hotărâți, împingând amazoanele, sunt eroi demni de glorie Dar oricât de prinsă artistul de luptă, nu poate să nu privească învinșii cu compasiune, cu o simpatie nedisimulata: își amintește de mișcarea rapidă a Amazonului care fuge, de gestul disperat cu care ea își întinde mâna pe genunchi învingătorului și se grăbește să-i atingă bărbia, cerându-i mila, viață pentru tine În aceasta se aude intonaţii, care la sfârşitul secolului al V-lea au fost cunoscute doar de un singur Euripide, creatorul imaginii emoționante a Ifigeniei Sunt aici, părinte, la picioarele tale, ca o creangă - Mă rog pentru un dar: ca o ramură smulsă, sunt fragil, deși m-am născut de tine O, nu mă nimici prematur! Este atât de dulce să te uiți la lumină și este atât de înfricoșător să cobori în lumea interlopă - ai milă! Însăși construcția reliefurilor halicarnasiene diferă hotărâtor de reliefurile clasice, chiar și cele care au fost ciuruite de cea mai impetuoasă mișcare, precum tinerii în galop ai Partenonului (cf ) Impresia de impuls se realizează printr-o întindere mare, aerul cu care sunt ventilate figurile, intervalele dintre grupuri, un fundal gol, perceput ca un spațiu în care fluturează mantiile și hainele luptătorilor În aranjarea figurilor, în contrast cu alternanța calmă a orizontalelor și arta clasică pură a secolului al V-lea, predomină diagonalele oblice În unele cazuri, ca și în grupul grecilor și amazonilor care cer milă, ambele figuri formează o piramidă Moștenirea clasică este încă restrânsă de expresia pasiunii și impetuozității artei secolului al IV-lea Al treilea dintre marii maeștri greci ai secolului al IV-lea î Hr e , Lysippus, a continuat tradițiile școlii peloponeziane, sikyoniene, dezvoltând cu sârguință tema preferată a lui Poliklet - imaginea unui atlet Spre deosebire de Scopas și Praxiteles, care lucrau în principal în marmură, Lisip a preferat să lucreze în bronz În ciuda acestui fapt, el nu a rămas străin de o nouă înțelegere a artei Acest lucru s-a reflectat în primul rând în faptul că imaginea lui despre erou este întotdeauna mai prozaică Sportivul său, „Apoxiomen”, nu este prezentat într-un moment solemn, pășind înainte cu un pas mândru, precum „Lăncierul” din Polykleitos Se ridică, epuizat de competiție, și răzuiește nisipul care i s-a lipit de corpul uleiat din arenă cu o racletă Un alt sportiv, Lisip, este prezentat în momentul în care, aplecându-se cu trupul și sprijinindu-se cu un picior pe un ciot, își leagă sandala, atenția îi este distrasă de ceva străin și întoarce capul pe spate ( ) Puternicul Hercule, cu muşchii umflaţi ai unui adevărat pumnist, de care Hercule nu avea nevoie la Olimpia (cf ), este reprezentat obosit, aproape epuizat de isprăvile sale, sprijinindu-şi trupul de un suport Însăși figurile lui Lisip sunt lipsite de proporționalitatea proporțiilor, de pătratul statuilor lui Policleto Toate sunt de obicei mai subțiri în proporțiile lor; picioarele lor subțiri sunt deosebit de alungite - acest semn caracterizează majoritatea lucrărilor școlii lui Lysippus Aceste caracteristici le fac mai flexibile Dar cel mai important lucru este că contemporanii lui Lisip au observat deja o schimbare decisivă în înțelegerea însăși a sarcinilor artei: de la transferul oamenilor ca așa cum sunt cu adevărat, a trecut la transmiterea lor așa cum apar Desigur, această opoziție simplifică oarecum întreaga dezvoltare a artei Dar remarcă corect atenția deosebită la impresia vizuală, la transferul instantaneului, la mișcarea corpului, interesul pentru clarobscur - semne ale artei lui Lisip, dezvoltate de acesta în detrimentul stabilității statuilor, claritatea structurilor lor, siluetele și contururile clare Această trăsătură este izbitoare atât când se compară „Spearman” din Polykleitos cu „Apoxiomen”, cât și când se compară „Discobolus” lui Myron cu un atlet care leagă o sandală (cf cu ) Lisip depășește relieful statuii lui Myron, figura sa este situată în mai multe planuri, evantaiate de lumină și umbră; mișcarea lină și elastică pătrunde pe toți membrii săi Multe statui ale lui Lisip, într-o măsură mai mare decât statuile din secolul al V-lea, sunt concepute pentru a fi văzute din toate părțile „Apoxiomen” trebuie ocolit, deoarece mâna lui este vizibilă din față în perspectivă, fața nu este vizibilă din profil Dar, percepând statuia din toate părțile, privitorul pierde integritatea imaginii eroului, acea plinătate de ființă care emană din figurile lui Polikleitos, chiar și atunci când le vezi dintr-o față Sculptura greacă din secolul al IV-lea î Hr e răspândit cu mult dincolo de granițele Greciei Multe lucrări găsite în mormintele scitice din sudul Uniunii Sovietice sunt impregnate de un spirit pur grecesc și se remarcă prin cea mai mare măiestrie Poate că au fost interpretate de către maeștri vizitatori, poate de către sciți, studenți ai grecilor antici Adesea îi înfățișează pe sciți cu barbă în pantaloni lungi, cu cai de stepă nestăpâniți - totul vorbește despre un studiu atent al obiceiurilor locale Într-o creastă de aur, figura unui călăreț, înconjurată de două figuri, formează un triunghi clasic, asemănător cu un fronton sau cu piatra funerară ( ) Arhitectura compoziției este atât de clar exprimată în figurile în sine, precum și în aranjamentul ritmic al leilor culcați, încât artistul nu a fost nevoit să recurgă la încadrare Aceste produse greco-scitice nu sunt doar de interes istoric și cotidian Semnificația lor constă în faptul că creatorii lor au aplicat mijloacele artistice ale artei clasice în viața de zi cu zi Însăși formularea acestei probleme a fost de mare importanță A vedea viața sălbatică, semi-barbară prin ochii unui clasic și a o transmite într-o formă artistică rafinată, nu a fost o sarcină ușoară, dar stăpânii regiunii Mării Negre au făcut față cu pricepere Mult mai rău decât sculptura, pictura din secolul al IV-lea î Hr a supraviețuit e Întreaga dezvoltare a artei grecești ne permite să presupunem că ea devenea din ce în ce mai importantă, aproape prevalând asupra sculpturii Ea a avut mijloace considerabile de exprimare pentru a transmite acea „apariție a lumii”, care, în cuvintele oamenilor de atunci, a atras artiștii mai mult decât „esența” fenomenelor, obiectul de aspirație al artiștilor secolului al V-lea Putem ghici acest lucru parțial din faptul că pictura în vază, care a forțat invariabil artistul să folosească două sau trei culori și să delimiteze obiecte cu un contur clar, a căzut în declin în acești ani Multe nume de pictori greci din secolul al IV-lea ne-au supraviețuit; nu putem decât să-i onorăm, știind cât de mult erau venerați de contemporanii lor Dar, din păcate, în cele mai multe cazuri, scriitorii antici au caracterizat slab creativitatea individualitate; cel mult, ei notează fie subiectele preferate ale unor maeștri individuali (care, la rândul lor, au provocat reproșuri juste din partea pictorului Zeuxis), fie unele dintre tehnicile lor picturale; dar toate acestea, desigur, nu sunt suficiente pentru a obține o reprezentare vizuală a picturii antice din acest timp Deja în secolul al V-lea, Apolodor din Atena a început să transmită umbre, Zeuxis și Parrhasius au devenit celebri pentru modelarea lor, Timanthus pentru o expresie profundă a durerii în pictura „Sacrificiul Ifigeniei”, precum și incompletitudinea deliberată a picturilor lor Pamphilus și Pausius au fost creditați cu îmbunătățirea picturii cu vopsele de ceară, ceea ce i-a permis ultimului dintre ei să rezolve sarcina dificilă de a transmite o siluetă vizibilă printr-un vas transparent Numele lui Apelles a devenit în antichitate un substantiv comun pentru un mare pictor, dar, în ciuda descrierilor entuziaste ale scriitorilor și poeților, individualitatea sa creatoare nu poate fi restabilită Dintre frescele pompeiene târzii s-au păstrat câteva lucrări în care asemănarea cu reliefurile și pictura în vază face să se vadă copii mai mult sau mai puțin exacte din lucrări grecești din secolul al IV-lea î Hr e În cele mai multe cazuri, ele formează compoziții simple din două sau trei figuri Dacă le măsurăm valoarea prin sarcinile de a crea o iluzie optică, ele vor părea foarte imperfecte în comparație cu orice tablou din secolul al XIX-lea, deși contemporanii le-au creditat tocmai aceste realizări De obicei, fundalul din ele este vag marcat cu două sau trei siluete de copaci și munți și câteva motive arhitecturale Așezate în prim plan, figurile se remarcă prin caracterul lor statuar Cifrele din cursul acțiunii transferate sunt legate între ele, dar fiecare își păstrează o independență considerabilă Acțiunea în sine este de obicei oarecum încetinită, o mișcare trecătoare este rareori descrisă Pe de altă parte, forța incomparabilă a acestor lucrări de pictură din secolul al IV-lea constă în noblețea ridicată a imaginilor lor De obicei personajul principal, eroul, ca și cum s-ar elibera de lanțurile care îl leagă de alte personaje, face apel la puteri superioare Medeea, ca eroina unei tragedii grecești, pare să-și pronunțe monologul, plină de remușcări pentru crimele comise Ahile o eliberează pe mireasa Brizeis cu ochii ridicati la cer și o expresie de profundă indignare față de răpitorii ei În Pedeapsa lui Ixion, torturile sale aproape că nu sunt vizibile, personajele principale sunt puternicul Hercule și maiestuoasa Hera, revoltați de nerușinația celor răi În Pedeapsa lui Dirk, într-o scenă plină de mișcare și pasiune puternică, locul principal în imagine este ocupat de figura unei vrăjitoare, chemând forțele cerești să o salveze de taurul de care au legat-o doi tineri Toate acestea se datorează faptului că arhitectura și peisajul din monumentele picturii grecești servesc doar ca un acompaniament al figurilor, aproape statuare transmise de mulaje moale clarobscur Natura sculpturală a imaginilor este combinată cu o strălucire foarte bogată Dar, spre deosebire de pictura din secolul al V-lea cu tonurile sale pure, maeștrii de mai târziu folosesc semitonuri: liliac pal, roz, verzui, recurgând constant la culori suplimentare Un concept de pictură din secolul al IV-lea î Hr e dă fresca pompeiană „Pedeapsa lui Cupidon” din Napoli ( ) Printre acestea sunt reprezentate două figuri feminine opt peisaj cețos Una dintre ele stă pe un deal, cu capul plecat, cu un cupidon înaripat pe umăr, cealaltă se apropie de ea cu un pas lejer, conducând pruncul înaripat de mână În comparație cu lekythos-ul colorat din secolul al V-lea (cf ), aici există mai multă unitate dramatică și picturală, mai mult aer, mai multă profunzime, mai multă sculptură în figuri Combinația profilului figurii în picioare cu rotirea de trei sferturi a figurii așezate contribuie, de asemenea, la o impresie profundă Ceva fără precedent în arta greacă ar trebui considerat punerea în scenă a lui Cupidon cu spatele la privitor Dar totuși, fiecare figură are un caracter separat Nu este greu de imaginat figurine făcute din ele Lumina cade din stânga și dă volum formelor, dar, în același timp, aici s-a păstrat și obiceiul de a folosi silueta Nu degeaba o femeie în picioare, cu profilul ei strict definit, seamănă cu motivele preferate ale secolului al V-lea (cf , ), hainele de culoare deschisă ale unei femei așezate se evidențiază puternic pe fundalul unui întuneric, mincinos mantie, contururile conturează lin ambele figuri, iar faldurile hainelor se repetă în contururile trunchiurilor copacilor Copii frumoase din picturile grecești din secolul al IV-lea î Hr e ar trebui să recunoaștem „nunta Aldobrandino” din Vatican și picturile „Vilei misterelor” din Pompei Aceste fresce înfățișează scene de pregătire pentru sacramentul căsătoriei și pentru mistere Așezate ca în relief, figurile oamenilor vii alternează cu figuri de natură alegoric „Nunta Aldobrandină” face o impresie irezistibilă cu bogăția și subtilitatea caracteristicilor figurilor individuale: iată sfiala și grijuliul miresei care stă pe patul conjugal și atenția tandra pe care i-o arăta prietenii și entuziasmul starea mirelui și, în sfârșit, importanța solemnă a preotesei În frescele „Vilei Tainelor” din fața noastră se află experiențele sufletului uman, inițiate în mistere Adevărat, nici aici aceste experiențe nu dezechilibrează cifrele Chiar și în scena de luptă din mozaicul „Bătălia lui Alexandru” (Napoli), în ciuda caracterului dramatic al temei, a grupurilor aglomerate, a scurtării îndrăznețe a calului în prim-plan, toată acțiunea este centrată în jurul a două figuri principale Văzut din profil, eroizatul Alexandru cu ochii larg deschiși se confruntă cu figura regelui persan într-un car, care, în disperare, întinde mâna, încercând în zadar să îndepărteze nenorocirea În secolul al IV-lea î Hr e și mai ales în epoca elenistică, concomitent cu dezvoltarea artei în orașele vechi, la curțile suveranelor au apărut noi centre artistice Meșterii greci care lucrau pentru monarhi au primit noi provocări Adevărat, Lisip a încercat să dea imaginii lui Alexandru caracterul spiritual al lui Ahile, eroul A creat un portret al tânărului rege cu buclele sale dezordonate, privirea ridicată spre cer și buzele întredeschise Dar totuși, sarcina principală a acestei arte de curte a fost crearea unei arte înalte și pompoase, renașterea tradițiilor monarhiilor din Orientul antic Chiar și elocvența ateniană a fost pătrunsă de „stilul asiatic” Mausoleul din Halicarnas a fost decorat de Skopas și asociații săi cu reliefuri cu caracter pur grecesc (cf ) A fost încoronată cu o statuie a Alpatov, vol I Suveranul Mausolus, cu soția sa, o imagine portret în spiritul sculpturii grecești din secolul al IV-lea Dar însăși ideea de a construi o piatră funerară uriașă pentru suveran și soția sa se întoarce la tradițiile orientale (cf , p ) Designul arhitectural al acestui monument este un fel de compromis între masivul de piatră de tip est și ordinea greacă (p ) Din nefericire, este greu de judecat din reconstrucție cât de artistic a fost acest eclectism Întreaga clădire a fost ridicată pe un piedestal masiv și neted cu două niveluri Deasupra ei era o colonadă uriașă cu statui așezate între coloane Clădirea a fost încoronată cu un acoperiș în cochilii cu o statuie a Mausoleului ridicată în vârf Camera interioară destinată sarcofagului era înghesuită, aproape ca camera de înmormântare a unei piramide Forța impactului acestei structuri, aparent, a fost determinată în principal de dimensiunea ei, care a ajuns la cincizeci de metri înălțime Complexitatea și inconsecvența acestei epoci devin deosebit de clare dacă ne amintim că Mausoleul lui Halicarnas datează de la mijlocul secolului al IV-lea, în timp ce în a fost ridicat la Atena un monument lui Lisicrates, decorat cu coloane subțiri corintice, un mic, aproape structură în miniatură, neatingând înălțimea piedestalului mausoleului Halicarnas Adevărat, chiar și în secolul al V-lea, în funcție de diferitele scopuri ale clădirii, li s-au dat dimensiuni diferite: Partenonul stătea lângă templul Victoriei fără aripi Dar un astfel de contrast, astfel de polarități, ca în secolul al IV-lea, erau necunoscute arhitecturii clasicilor Dimpotrivă, în arta secolului al IV-lea și timpurilor ulterioare, alături de clădiri mici și chiar în miniatură care răspund nevoilor cotidiene ale omului și create pe măsura lui, se ridică clădiri uriașe, depășind aproape cele mai maiestuoase clădiri ale Orientului antic , precum Farul Alexandriei, înalt de aproximativ o sută de metri Arhitectura greacă a secolului al IV-lea î Hr e iar epoca elenistică (sec III-I î Hr ) împărtășește soarta tuturor artei din acest timp: se confruntă cu sarcini de viață noi și mai complexe și, în același timp, arată o pierdere a integrității și a grandorii inerente arhitecturii secolul al V-lea În secolul al IV-lea, au apărut o serie de noi tipuri: lângă peripter, care era înțeles ca locuință a zeității, sediul statuii sale, au apărut temple uriașe, nemăsurat mai spațioase Pe locul vechiului templu din Efes, care a ars în , se construiește un nou templu al lui Artemis, de tipul așa-numitului dipter, cu două rânduri de coloane în jurul cella Simplitatea și grandoarea perioadei clasice sunt înlocuite de lux, o grămadă de forme Coloanele ordinului ionic din templul lui Artemis ajungeau la metri, adică aproape de două ori coloanele Partenonului Cu toată acea impresie a stabilității și clarității coloanelor, faptul că bazele lor erau decorate cu înalt relief cu figuri de creștere aproape umană a reprezentat o mulțime de obstacole Un alt templu al secolului al IV-lea î Hr e , Didymeion în Milet, tot un diptru, s-a remarcat prin complexitatea deosebită a compoziției sale, bogăția și splendoarea formelor sale Este aproape de două ori mai mare decât Partenonul Totul la el era agravat, exagerat, supraîncărcat S-a ridicat nu pe trei, ci pe șapte trepte, între ele erau așezate trepte mai mici Înainte de a intra spectatorul a fost întâmpinat de un quad spațiu militar, umplut complet cu douăzeci de coloane, un fel de sală cu coloane persane În adâncul ei se înălța o scară și ducea la un mic vestibul al templului, închis din toate părțile; o altă scară a coborât abrupt din vestibul în ceea ce părea o curte deschisă Templul, se pare, nu avea acoperire În centrul său se ridica un gard, în spatele căruia se aflau copaci sacri și un izvor Este posibil ca din exterior templul să fi avut o oarecare asemănare cu peripterul clasic Dar varietatea de impresii din interiorul templului, mișcarea în sus și în jos și contrastele de lumină aminteau mai mult de templele orientale decât de arhitectura greacă Pe lângă variantele de peripter, în arhitectura elenistică și din secolul al IV-lea apar multe alte tipuri Aici sunt temple rotunde, stadioane, teatre, gimnazii, clădiri educaționale, buleuterii, clădiri guvernamentale ale orașului, altare monumentale, porți orașului bogat decorate Dezvoltarea tuturor acestor tipuri de arhitectură este meritul arhitecților elenistici Construcția lor a fost afectată de progrese semnificative în tehnologia construcțiilor, anticipând dezvoltarea ulterioară a arhitecturii romane În același timp, se remarcă opoziția arhitecturii ca artă față de construcție și tehnologie Noile gusturi arhitecturale au afectat gestionarea mai liberă a comenzii decât era obișnuită în perioada clasică Adevărat, deja în secolul al V-lea î Hr e în Propilee, și mai ales în templul de la Bassae, construit de constructorul Partenonului, Ictinos, se poate vedea o combinație de ordine doric și ionian În secolul al IV-lea și mai ales mai târziu, în timpul elenismului, maestrul amestecă liber trăsăturile diferitelor ordine într-o singură clădire Un exemplu de variație liberă a temei peripterului și ordinii sunt porțile orașului lui Milet ( ) Ar fi nedrept să le reproșăm creatorilor lor că au înțeles ordinea clasică nu în sensul ei inițial Coloanele de aici nu numai că înconjoară miezul arhitectural, ci urmăresc și mișcarea întreruptă a cornișei desfăcute - acum ieșind înainte, apoi făcând un pas înapoi, creând un ritm bogat și complex de intervale Acoperișurile în două frontoane conferă aripilor laterale un caracter mai izolat, deși sunt legate de întreaga clădire printr-o cornișă În ciuda dimensiunii relativ mici a clădirii, cele două niveluri nu sunt unite printr-un singur mandat mare; coloanele sunt distanțate foarte larg, mai late decât în Erechtheion; datorită tuturor acestor, clădirea pare a fi ventilată de spațiu, bogat în umbre și aer În căutarea unei impresii mai spațiale și clarobscur, maeștrii din acest timp au apelat la capitelul corintic, bogat decorat cu motive florale; au favorizat profilarea mai fracționată Această încălcare a vechilor forme a fost realizată atât de consecvent încât se poate vorbi de unitatea stilistică a arhitecturii elenistice Principalele realizări ale arhitecturii elenistice au stat în domeniul urbanismului Apariția unor noi centre în Asia Mică și Egipt a determinat construirea unor orașe precum Priene, Milet, Smirna, Alexandria, Pergam și altele Adevărat, în principalele sale trăsături, această dezvoltare datează din secolul al V-lea î Hr e Deja în acest moment, în planificarea arhitecturală se pot observa două direcții Vechile sanctuare au fost construite fără un plan prestabilit, deși * când o clădire corespundea alteia, ele constituiau o unitate artistică Dar la fel ca în Grecia, deja în secolul al V-lea, mitul a fost înlocuit de rudimentele filosofiei, în domeniul urbanismului, creativității spontane i se opune un mod de gândire mai logic al arhitectului secolului al V-lea, Hipodamus Prototipurile îndepărtate ale orașelor lui Hippodamus se găsesc în orașele Orientului antic, cu casele lor aliniate ca o armată ascultătoare de sclavi În Grecia, planurile corecte au căpătat un alt sens; ele au devenit o expresie a dorinței pentru un rezonabil, oportun, care a stat la baza întregii viziuni grecești asupra lumii Trebuie să ne gândim că Hippodames încă din î Hr e planificat Milet conform noului sistem Desigur, în orașele nou create în colonii, sistemul hipodamic ar putea fi utilizat în mod deosebit pe scară largă Dimpotrivă, fanoșii antichității, precum Aristofan, au salutat această inovație cu indignare În comedia sa Păsările, îi obligă în batjocură pe locuitorii aerului să întemeieze un oraș aerian construit după acest plan urât Dispunerea orașului se baza pe două axe principale care traversau orașul în unghi drept Direcția acestor străzi a fost de așa natură încât nu au lăsat loc vântului nefavorabil în această zonă Întreaga dispunere a străzilor a respectat cu strictețe axele longitudinale și transversale Doar zidurile orașului, în funcție de denivelările solului și de sarcinile de întărire a orașului, aveau o formă neregulată În această corectitudine matematică a orașelor lui Hippodamus s-a reflectat clar principiul rațional al filozofiei ionice Dar ele diferă de manifestările ulterioare ale raționalismului în planificarea Romei sau a orașelor moderne Sistemul hipodamian răspunde nevoilor vitale ale orașului; nu degeaba piata sa, usor deplasata fata de punctul de intersectie a strazilor, serveste nu drept centru principal al orasului, ci ca loc de comert si cladiri publice, loc de unde era usor de gasit accesul la toate cele patru porţi ale oraşului Chiar și acum la Pompei, construită de romani după modelul orașelor elenistice, se ghicește cu viață modul simplu de viață și simplitatea relațiilor sociale, surprinse în principalele linii de planificare Nicio clădire din acest oraș nu o copleșește pe alta, întreg orașul este ușor de vizibil, totul este realizabil Acest lucru îi conferă Pompeii un caracter oarecum de jucărie, deși în ceea ce privește suprafața ocupată de aceștia, nu sunt mai prejos decât multe orașe mai impresionante ale timpurilor moderne Chiar și mozaicul care înfățișează un câine cu inscripția „Fear the dog” („Peștera canem”) în fața intrării unei case bogate din Pompei este emoționant în naivitatea sa, mai ales în comparație cu grandoarea solemnă și copleșitoare a leilor de pază din Palaturi italiene din secolul al XVII-lea Reconstituirea lui Pergamon ( ) arată cât de puternic au păstrat grecii din perioada elenistică simțul compoziției clasice Deși condițiile naturale i-au obligat pe constructori să plaseze orașul pe marginile dealului, în terase, toate aceste terase sunt unite prin faptul că sunt orientate spre un singur centru, trase laolaltă într-un teatru imens la poalele dealului Zona este mărginită de o clădire vastă de biblioteci cu un portic deschis Existau astfel de piețe în centrul fiecărui oraș elenistic Sunt destul de închise în locația lor, deși porticurile le conferă un caracter deschis, o anumită aerisire Este de neimaginat ca orice clădire să se confrunte cu o astfel de piață elenistică cu fațada sa Nu evidențiază nici centrul spațial, nici axele mijlocii ale clădirilor Templul de tip peripter al Atenei, cu coloanele sale, pe o parte închide a patra latură deschisă a pătratului, pe cealaltă este așezat oarecum în unghi și își păstrează astfel izolarea și volumul independent În aceasta se manifestă o asemenea libertate și vitalitate a planificării elenistice, care nu se regăsește mai târziu nici la Roma, nici măcar în cele mai îndrăznețe planuri baroc Dar, desigur, tema principală a arhitecturii elenistice a fost casa privată grecii în secolul al V-lea î Hr e avea propria arhitectură rezidențială, dar tipul de casă nu era în centrul atenției arhitecților Demostene a vorbit despre modestia locuințelor marilor oameni din epoca războaielor greco-persane Abia începând din secolul al IV-lea, odată cu o întorsătură a conștiinței publice și concomitent cu slăbirea firelor care legau cetățeanul de orașul-stat, oamenii înstăriți au început să acorde atenție îngrijirii locuinței lor, decorațiunii și impresionantului acesteia Putem judeca casa grecească din săpăturile de la Delos, de la Priene, de la Milet și, parțial, de imitațiile romane de la Pompei Originile sale se află, aparent, în casa de est, a cărei sediu a fost grupat în jurul unei curți deschise Analogii îndepărtate pot fi găsite în Creta (cf ) Dar casa greacă este profund diferită de palatele cretane prin compoziția sa mai ordonată, vizibilă, echilibrul părților sale Însuși spiritul grecilor era dezgustat de mișcarea nesfârșită de la capăt la capăt Camerele separate ale casei grecești erau conectate nu atât între ele, cât cu curtea deschisă Acest lucru a dat întregii compoziții un caracter mai solid Creatorii casei grecești și-au propus o nouă sarcină - să stabilească o garanție ^-*- - echilibru monic între o curte deschisă și spații închise, pentru a grupa toate spațiile de locuit din jurul acesteia ca un singur centru constrictiv, pentru a combina cerințele utilitare cu sarcinile de reprezentativitate Tipul arhitectural numit peristil a putut satisface toate acestea: o curte deschisă, înconjurată de coloane, cu camere cu vedere la ea (p ) Forma finală a peristilului se dezvoltă după o lungă căutare În ea, tipul unei case orientale cu o curte deschisă și un peripter grecesc s-au intersectat într-un mod ciudat Cu colonada sa cu coloane late, peristilul, ca o piață într-un oraș cu porticuri umbroase, servește ca punct central al întregii compoziții arhitecturale a casei Apariția peristilului marchează o etapă importantă în dezvoltarea limbajului arhitectural în sine Spațiul devine nucleul peristilului; coloanele sale larg distanțate servesc drept cadru pentru imagini spațiale În arhitectura greacă a acestui timp, spațiul proiectat artistic, slab dezvoltat într-o perioadă anterioară, capătă o importanță mai mare În același timp, în casa greacă, volumul arhitectural își pierde caracterul complet, integral La fel ca o statuie din secolul al IV-lea, clădirea casei peristil este percepută pe părți, se rupe în fragmente Odată cu dezvoltarea unei case private, este asociat un punct de cotitură în relația omului cu natura Umbrit de firmament, templul grecesc exprima acel sentiment direct al naturii, care era familiar omului din timpurile clasice; peisajul din jurul clădirii ca principiu fundamental, ca un anumit dat, a fost inclus în compoziția arhitecturală (cf ) În vremurile ulterioare, odată cu dezvoltarea culturii urbane, natura este împinsă deoparte, separată de om printr-o barieră, un cadru Ea nu păruse niciodată atât de atrăgătoare și în același timp atât de îndepărtată și chiar inaccesibilă ca în acel moment Pe această bază, în poezia greacă ia naștere o idilă, unde se cântă frumusețea naturii și deliciile vieții rurale Tipul de grădină alăturată unei case elenistice, precum pergola fermecătoare a casei Lorea Tiburtina din Pompei ( ), creează o asemenea imagine a naturii „îmblânzite”, impregnată de spiritul idilei Coloane zvelte, larg așezate formează un baldachin ușor acoperit cu iederă; este plăcut să petreci timpul liber sub el în zilele caniculare; peluzele ei sunt presărate cu zambile, violete și trandafiri, râuri artificiale iar fântânile murmură și împrospătează aerul; porticurile deschise leagă interiorul cu o întindere îndepărtată; imagini atrăgătoare se deschid peste tot; un foișor pare să fie introdus în altul, în spatele lor planuri alternând clar O astfel de fuziune a arhitecturii și spațiului deschis al naturii nu cunoștea o perioadă mai devreme Statuetele, nimfele grațioase și muzele plasate pretutindeni însuflețesc acest spectacol Cu toate acestea, printre pajiștile zâmbitoare și pâraiele murmurând, natura își pierde acel caracter sublim pe care creatorii templelor clasice l-au văzut în munții din jur (cf ) În cuvintele unui autor antic, se poate spune că natura este lipsită de caracterul ei divin Conform dezvoltării arhitecturii din secolele IV și următoarele î Hr e ca o casă privată, genul renaște și înflorește în artele plastice În arta secolelor VII-VI, genul nu a fost separat de mit și istorie; fiecare manifestare a vieții era plină de eroism În arta secolului al V-lea, temele cotidiene aproape dispar: chiar și festivitățile ateniene de pe friza Partenonului sunt îmbrăcate în forme sublim de frumoase ale universalului De aceea, spre deosebire de pietrele funerare din secolele VII-VI, monumentele înfățișau nu morții înșiși și prietenii lor, ci scene care erau legate doar de tema despărțirii de scopul monumentului (cf ) Întoarcerea are loc deja la sfârșitul secolului al V-lea: în fermecătoarea Nike (Victoria), legându-și sandalele, pe balustrada templului omonim din Acropole (precum și în statuile lui Hermes Praxiteles), acesta se observă clar că trăsăturile gospodăriei sunt introduse în caracteristicile zeilor și eroilor Dar principalele premise pentru această schimbare au fost cuprinse în formele de bază de gândire, în opoziţia frumosului şi vitalului, propriului şi realului, care s-au răspândit în secolul al IV-lea Aceasta, pe de o parte, a deschis un câmp vast pentru observarea artiștilor asupra lucrurilor mărunte ale vieții, pe de altă parte, a săpat un abis între înaltul gen mitologic de artă și viața de zi cu zi O astfel de înțelegere a genului a fost pregătită de toată lumea dezvoltarea culturii grecești în secolul al IV-lea Aristotel a jucat un rol important în această problemă Spre deosebire de speculativitatea filosofiei anterioare, el și-a chemat studenții să studieze viața, să observe o persoană, relațiile sociale, obiceiurile și caracterele Desigur, grecii, care trecuseră prin școala speculației filozofice, nu puteau face acest lucru fără generalizări semnificative, fără să caute tipicul Din această nevoie s-au născut schițele Personajelor lui Teofrast, în care sunt înfățișate surprinzător de proeminent principalele tipuri umane - precum avarul, vorbăreața, bârfa - și în primul rând sunt dezvăluite slăbiciunile umane Creatorii comediei grecești din secolul al IV-lea, în special cel mai bun reprezentant al acesteia, Menander, își aduc în scenă observațiile cotidiene Noua comedie de zi cu zi este decisiv diferită de comedia parodică a lui Aristofan Ea ne duce în decorul unui oraș grecesc, ne înfățișează viața vibrantă; Adevărat, chiar și aici anumite tipuri de oameni, parcă găsite odată pentru totdeauna, își păstrează semnificația, situații care se repetă în variații nesfârșite În artele vizuale, principala manifestare a vieții de zi cu zi este teracota Tanagra In Tanagra, in Beotia, se produceau in cantitati uriase figurine mici din lut pictate cu delicatete Au fost cele mai răspândite Nu există un singur muzeu de antichități unde să nu existe mai multe figurine de Tanagra Maeștrii de teracotă i-au imitat adesea pe marii maeștri, și în special pe Praxiteles Dar în teracota Tanagra apar trăsături pe care arta secolului al V-lea nu le cunoștea Aproape cea mai mare parte a figurinelor Tanagra descriu femei Acestea nu sunt zeițe și nici măcar nimfe, ci simpli muritori, fete drăguțe, frumuseți fermecătoare luate din viață Ei nu strălucesc cu frumusețea nepământeană, pe care o căutau marii maeștri, ci atrag cu harul lor inegalabil și cu aspectul lor frumos Maeștrii arată o imaginație inepuizabilă, recreându-și aspectul, mișcările corpului și starea de spirit Aici se cântă prietenia a două fete, tratarea afectuoasă cu animalele, cochetărie în fața unei oglinzi, dulceață dragoste amoroasă care îi aduce în minte pe Daphnis și Chloe, petrecerea timpului liber plin de vise sau un sentiment de maternitate duioasă În descrierea acestor fleacuri, artiștii greci aduc toată experiența lor veche de secole în transferul sublimului și frumosului Eros sunt copii jucăuși, înzestrați cu o armă periculoasă - săgețile de foc Imaginile mitologice sunt comparate cu figurine pur cotidiene, parcă smulse din viață În mod similar, mai târziu într-unul dintre cei mai buni reprezentanți ai versurilor de dragoste ale antichității, poetul roman Catullus, moartea vrăbiei iubitei sale se împletește cu gânduri importante despre viața de apoi În dragostea cântată în figurinele Tanagra, există multă joacă, cochetărie, ca în dulcea retorica a romanelor grecești târzii, dar acest joc este animat de imaginație și gust subtil Asemenea creații ale artei grecești târzii, cum ar fi un satir jucăuș care invită o nimfă grațioasă la dans, amintesc de unele figurine japoneze sau produse franceze secolul al XVIII-lea Figurina Tanagra a unei frantikha ( ) oferă o idee despre cum s-a schimbat limbajul sculpturii odată cu sarcinile Figurina își schimbă standul adică ny, caracter statuar Femeia plutește în fața noastră ca o lebădă, cu trena ei lungă și pliurile atent așezate Văzând-o, nu este greu să-ți imaginezi o suită din admiratorii ei entuziaști și iubitele invidioase, către care pare să-și îndrepte o privire disprețuitoare Figurina este percepută ca un fragment, parcă smuls dintr-un întreg mare Frantiha este îmbrăcată la moda vremii Dar interesul pentru costum trebuie să fi slăbit percepția pur sculpturală a formei Să comparăm figurina Tanagra cu femeile din sculptura secolului al V-lea (cf ), și vom vedea în vestimentația clasică de lucru, spiritualizată, denotând simbolic viața și mișcarea bogată a corpului uman În figurina Tanagra, pliurile țesăturii sunt redate mai natural, dar elevația sa interioară se pierde Figurinele de Tanagra sunt uneori afectate de spiritul de ironie și chiar de parodie Aceasta a însemnat trezirea unei atitudini mai sobre, mai prozaice față de viață Pe lângă femeile cochete, multe tipuri de stradă de zi cu zi își fac drum în mica sculptură Aici sunt bucătari cu coșuri și feluri de mâncare și slobozi bogați aroganți, comercianți echitabili și școlari Statueta unui bătrân ( ) pare să înfățișeze un actor comic care a coborât de pe scenă Pare o ilustrare pentru scenele dramatice din Gerond Un cap chel, urechi proeminente, o frunte șifonată și un smoc de barbă proeminentă - toate acestea sunt un pic ca un satir antic Figura este transmisă nu atât de volumul sculptural, cât de pete de clarobscur Imaginea bătrânului reflectă viziunea genului ca o imagine a urâtului, urâtului, amuzant Bătrânul firav evocă un zâmbet, dar nu evlavie și frică, ca grotescurile unei vremuri mai vechi Originea genului în arta greacă târzie a fost însoțită de trezirea în artiști ai interesului pentru problemele sociale Adevărat, până și Hesiod a cântat munca și zilele fermierului grec În pictura în vază se găsesc ocazional imagini cu lucrări rurale Dar munca grea țărănească în această artă străveche, precum și în arta Orientului antic, este arătată ca starea originală, naturală a omului Abia într-o perioadă de acutizare a contradicțiilor sociale, când a devenit evident că sclavia împiedică creșterea producției, această viziune s-a schimbat Deja Euripide și un număr de sofiști vorbesc împotriva sclaviei Adevărat, în comedia secolului al IV-lea, tipul de sclav este imaginea unui viclean și ticălos, umflandu-și cu dibăcie stăpânul Ceea ce era nou era că într-o persoană au început să observe amprenta pe care i-o impune mediul social În sculptura elenistică apar astfel de imagini ca imaginea unui bătrân pescar cu pălărie de pâslă, cu un coș și un băț în mâini, cu o față slabă și un corp osos Poți vedea imediat în el un om din oamenii de rând Relieful înfățișând un țăran cu un bou aparține și ei perioadei elenistice ( ) Acest relief pictează un întreg tablou rural: un țăran, aplecat sub greutatea bagajelor, cu un coș în mână și un mănunchi pe un băț la spate, se îndreaptă încet spre oraș, aparent pentru a vinde produsele fermei sale În fața lui, un bou condus de el, încărcat și el cu bagaje, merge încet Alpatov, v Adevărat, artistul elenistic nu își exprimă în mod deschis atitudinea față de muncă, așa cum a reușit mai târziu să facă Daumier cu câteva lovituri în scene similare Dar însăși sarcina caracterizării sociale a omului a fost pusă pentru prima dată în arta greacă târzie Odată cu dezvoltarea genului, există și un interes pentru peisaj Condiția prealabilă pentru apariția sa a fost dezvoltarea culturii urbane Deja anticii au observat că natura pare deosebit de tentantă atunci când o persoană o vede de la fereastra casei sale Dezvoltarea casei a cuprins premisele peisajului ca un gen special de artă Într-un timp mai devreme, atitudinea față de natură era mai naivă și mai directă: în cinstea zeiței fertilității, se aducea cel mai bun snop din recoltă În secolul al IV-lea, snopii sunt înlocuiți cu spice de porumb aurii, adevărate imitații, dar realizate cu un gust și măiestrie uimitoare, ca adevărate opere de artă În arta antică, locul acțiunii era indicat prin obiecte, alegorii, în special, marea sau râul era indicat prin pești (cf , p ) Aceasta a fost înțelegerea mitologică a naturii În reliefurile și picturile elenistice, peisajul capătă o semnificație și mai mare decât chiar și în arta secolului al IV-lea (cf ) În relieful cu țăranul se transmite atmosfera poetică a zonei prin care trece acesta Se vede un gard sacru cu un zid dărăpănat, ca o ruină; un copac noduros își întinde ramurile printr-o poartă mică, un mic sanctuar cu o hermă se înalță în fundalul compoziției Transferul tuturor acestora în relief a devenit posibil datorită faptului că relieful a devenit multifațetat și figurile sale puternic proeminente sunt opuse planului din spate cu un contur ușor conturat de obiecte Totuși, chiar și în acest relief, peisajul este compus din obiecte separate, clar delimitate, așa cum se observă invariabil atât în relieful antic, cât și în pictură În plus, relieful este construit strict și simetric, marginea gardului îl împarte în două părți egale Reliefurile grecești târzii sunt denumite în mod obișnuit pictoriale; peisajul grec ar trebui mai degrabă numit sculptural Tipurilor enumerate de artă greacă târzie li se alătură un portret În arta greacă timpurie, el a ocupat o poziție foarte modestă, în orice caz, a fost mult mai puțin dezvoltată decât în Egiptul antic Chiar și Platon a pus genul deasupra individului Adevărat, sursele menționează maeștrii portretului secolului al V-lea î Hr e ; s-au păstrat şi monumente de portrete sculpturale Dar portretul lui Pericle de Kresilas este foarte generalizat Omul de stat este prezentat într-o cască înaltă, astfel încât trăsătura sa individuală - neregularitatea craniului - să fie ascunsă vederii Arta portretului era considerată în secolul al V-lea incompatibilă cu frumusețea sublimă Când Fidias, anticipând în acest sens pe maeștrii Renașterii, și-a imortalizat autoportretul pe scutul Atenei în scena de luptă, a fost acuzat de blasfemie La începutul secolelor al V-lea și al IV-lea, maestrul Dimitrie din Alopeka era renumit pentru portretele sale din Atena Contemporanii au fost uimiți că s-a străduit în portrete mai mult pentru asemănare decât pentru frumusețe Se spunea că el transmitea în portretul comandantului corintian pântecele sale proeminente, iar sub forma unei preotese bătrâne - ea decrepitudine Judecând după unele dintre lucrările asociate cu numele lui Demetrius, el chiar nu a înfrumusețat trăsăturile modelului Dar în ceea ce privește tăria de caracter, integritatea imaginilor, portretele lui Dimitrie erau încă foarte apropiate de idealurile secolului al V-lea, iar tehnicile sculpturale ale maestrului îl apropie de generația lui Fidias Abia în secolul al IV-lea î Hr e grecii și-au aplicat toată experiența creatoare la realizarea unui portret bazat pe o pătrundere profundă în însăși natura omului Numeroase portrete grecești din secolul al IV-lea fac o impresie fermecătoare, în primul rând, ca expresie a unei vieți spirituale bogate, necunoscută chiar și celor mai bune portrete ale Egiptului antic Nu e de mirare că Socrate, în conversația cu Xenofon, a făcut din transmiterea în portretul sufletului o condiție indispensabilă S-a păstrat o întreagă galerie de portrete grecești din secolul al IV-lea Grecii credeau că oamenii onorabili, de vârstă mijlocie, înțelepți care au acumulat experiență de viață merită să fie imortalizați într-un portret Iată-l pe Socrate însuși cu zâmbetul prietenos, barba neîngrijită și ochii strălucitori atrăgători și pe importantul, maiestuosul Platon și Euripide cu ochii săi adânc înfundați și expresia plină de jale a buzelor și, în cele din urmă, Demostene cu ipostaza sa de o tribună a poporului, fruntea încruntă și mâinile strânse ferm Găsim mulți alți greci fără nume, plini de demnitate, dar fără stăpânire, agitați lăuntric, dar calmi în exterior, acum parcă s-ar adresa unui interlocutor, acum cufundați în gândire strălucitoare Maeștrii greci au căutat să dea tuturor trăsăturile înțelepților și gânditorilor În capul de bronz târziu al unui grec necunoscut ( ), în comparație cu capul secolului al V-lea (cf frontispiciu), este clar că artistul este interesat nu atât de structura feței, cât de coperta acestuia Bănuim cărnul nasului și a obrajilor, părul dezordonat, ochii umflați cu proteine și pupila transferate prin încrustație În portretul secolului al IV-lea, un rol nemăsurat mai mare decât în sculptura secolului al IV-lea îl joacă clarobscurul, gradarea umbrelor, reflexiile luminoase ale bronzului Și totuși, chiar și în această lucrare târzie, baza clasică se face simțită Capul este foarte clar în structura sa datorită diviziunilor orizontale ale părului, nasului și gurii Fața acestui înțelept, cu toate ridurile sale fin transmise, amprenta gândurilor și sentimentelor, nu poate fi confundată cu o imagine înghețată de portret răsăritean antic (cf , ) Ecouri târzii ale portretului elenistic sunt portretele găsite în Egipt, în oaza Fayum Ele datează din primele secole ale erei noastre și sunt foarte inegale în execuție: în unele influența portretului roman este evidentă, în altele se remarcă tradițiile locale egiptene, în al treilea - grosolănia tehnicii autodidacte Dar, în trăsăturile lor principale, ele mărturisesc înalta pricepere pe care a dobândit-o pictura elenistică Cele mai bune portrete Fayum arată dezvoltarea acelor căutări care i-au inspirat pe sculptori încă din secolul al IV-lea î Hr e ( ) Tehnica picturii cu vopsele de ceară a permis meșterilor să folosească traze largi colorate, masă picturală groasă, recurgând pe alocuri la culori suplimentare Portretele transmit perfect volumul unui chip uman, piele bronzată, strălucirea ochilor negri, larg deschiși, păr creț gros, buze cărnoase roșii * Fiecare dintre aceste portrete are un caracter profund individual Cu toate acestea, prin simplul fapt al cât de strict se țin oamenii, cât de drept și încrezători se uită în fața lor, idealul străvechi al nobleței, curajului și demnității iese întotdeauna în ei Abia în portretele de mai târziu, cu ochii lor deosebit de deschiși, se trezește o expresie de frică și neliniște, gândul de a salva sufletul, care i-a îngrijorat pe oameni la începutul erei noastre Moștenirea greacă s-a reflectat în portretele Fayum și în faptul că, cu toată execuția pitorească a capului, acestea nu se contopesc niciodată cu fundalul; portretul este conceput ca o turnare a feței Nu e de mirare că locuitorii Egiptului foloseau portretele ca măști pentru mumii În epoca elenistică, în Grecia s-a răspândit un gen literar deosebit: descrierile de picturi Cel mai strălucit reprezentant al său a fost Philostratus (secolele II-III d Hr ) Multe dintre descrierile sale sunt pe jumătate fictive: el vorbește despre picturi care nu au existat cu adevărat și nu ar putea exista Dar, prezentate într-o formă literară figurativă, aceste descrieri dau o idee despre ce fel de pictură și-au dorit oamenii de atunci Toți mărturisesc setea lor nesățioasă de impresii vizuale Eroii miturilor antice stau în fața ochilor lui Philostratus, de parcă ar fi vii, de parcă i-ar fi familiarizat intim Dar acest atașament față de sublim nu îl împiedică să privească cu atenție lumea din jurul lui și să observe scene cotidiene, precum vânătorii care merg la vânătoare sau pescarii de pe malul râului Admiră colțurile fermecătoare ale naturii, ca o mlaștină acoperită de vegetație sau o panoramă de insule, variate în contururile lor, când cu stânci goale, când cu copaci denși Philostratus vede uimitor de ascuțit și Descrie lucruri: un iepure de câmp cu burta deschisă, o duzină de rațe sălbatice, pâine acrișoară cu ceapă și țelină sau fructe aduse în dar, smochine închise, coapte, pe frunze verzi de viță de vie „Unele sunt ușor crăpate”, notează el, „să scoată suc dulce, altele sunt prea coapte, zbârcite sau putrezite” Privește toate aceste obiecte altfel decât oamenii care au fost de mult obișnuiți cu natura moartă ca gen convențional și, prin urmare, cedează cu ușurință tentației de a accepta aceste fructe înfățișate ca fiind reale, gustându-le aroma sau savurând dulceața Multe descrieri ale lui Philostratus sunt, fără îndoială, inspirate de impresii pur vizuale: el vorbește despre tânărul Pelops cu buclele sale, care, izbucnind de sub bandaj în șuvoaie aurii, se contopesc cu puful blând al bărbii, observă diverși pești care se zvârneau pe suprafața albastră a mării, printre care se numără „cei pe care ei înoată călare, par negri, cei care îi urmează sunt mai puțin întunecați; cele care le urmează sunt complet invizibile pentru ochi: la început pot fi văzute ca o umbră, dar apoi se contopesc complet cu culoarea apei Adesea Philostratus uită că vorbește despre imagine, trage privitorul împreună cu el și îl convinge că intră cu el în imagine și înoată până la una sau alta insulă Uneori, cu greu reușește să se mențină în limitele impresiilor sale vizuale, începe să vorbească cu personajele descrise ca și cum ar fi vii sau, anticipând posibilitatea unor imagini în mișcare, nouă vorbește despre diferite momente, parcă, care se desfășoară în fața ochilor lui pantomimă Percepția picturilor de către Philostratus ne explică originalitatea multor monumente ale picturii elenistice La prima vedere, par niște picturi ale noului timp Dar „viziunea picturală” a artistului elenistic era totuși de altă natură Într-un mozaic din epoca romană, este prezentată o scenă a răpirii Europei ( ) Grupuri separate, în special figurile taurului însuși și fetele înspăimântate, se remarcă prin vitalitatea și libertatea lor neobișnuită: fetele sunt reprezentate în mișcare rapidă, cu haine fluturate, taurul - într-o perspectivă îndrăzneață, repezindu-se rapid cu prețiosul său povară Acțiunea se petrece pe malul mării, printre stânci O astfel de liberă circulație poate fi găsită, poate, doar în pictura Înaltei Renașteri Dar întreaga compoziție este construită diferit decât este obișnuit în vremurile moderne În esență, combină două scene complet independente: la etaj, fetele se grăbesc să-i spună regelui despre dispariția prietenului lor; mai jos, un taur, în fața unui tânăr uluit, galopează peste valuri cu povara lui Nu există o secvență în dezvoltare și o unitate dramatică a acțiunii în imagine; nu alege nici măcar un moment sau mai multe momente de acțiune destul de precise Artistul s-a limitat la o comparație a motivelor caracteristice individuale, a transmis spaima fetelor, rapiditatea taurului, uimirea tânărului O astfel de compoziție de picturi elenistice găsește o analogie în romanul grec târziu cu episoadele sale împrăștiate, alternând și alcătuind un flux pestriț de narațiune, fără acea împărțire clară a timpului și desfășurare consistentă a acțiunii, la care aspiră romanul timpurilor moderne Cu această înțelegere a picturii în ea, în ciuda tuturor unghiurilor, aranjarea obiectelor în plan este izbitoare Mișcarea de la stânga la dreapta în partea de sus a imaginii este echilibrată de mișcarea de la dreapta la stânga în partea de jos În alternanța petelor liber împrăștiate, există mult din acel ritm pictural, care mai târziu apare atât în pictura bizantină, cât și în cele mai captivante „povestiri mitologice” ale lui Tițian Mișcarea impetuoasă pe care o găsim în Răpirea Europei nu predomină întotdeauna în pictura elenistică Artiștii au fost atrași și de starea de calm vesel, mai ales în compoziții precum „Judecata de la Paris” sau „Satirul și nimfele”, cu multe figuri împrăștiate printre natura luxoasă Diversitatea direcțiilor, curentelor și școlilor în elenism vorbește despre pierderea unității marii arte Căutarea maiestuosului alternează cu un simț subtil al grației, cu vitalitatea bogată a imaginilor individuale - cu încercări de a revigora forme strict clasice În arta elenistică se trezește uneori o căutare a unei iluzii optice, care anticipează arta romană Venus din Siracuza este, în esență, o femeie goală, goală, cu formele ei ușor grele și chiar flăcătoare Dimpotrivă, celebra Venus de Milo din Luvru, o lucrare din secolul al II-lea î Hr e , impregnat de idealurile înalte ale clasei logic: în grandoarea lui calmă există multă umanitate, sublim de frumoasă În celebrul grup Vatican Laocoon cu doi fii care, în eforturi disperate, încearcă să scape de șerpii trimiși de Dumnezeu, dramatismul înalt, mai precis, patos, claritatea și claritatea formelor sunt combinate cu o compoziție de relief piramidală și uscată execuţie În așa-numitul taur Farnese din Napoli, cu patosul său pompos, compoziția deliberată cu mai multe figuri și acumularea de detalii, dificultățile de a reînvia un stil grandios și pierderea bunului gust sunt deosebit de clar vizibile Centrele renașterii tradițiilor clasice în epoca elenistică au fost Rodos și Pergamon Aici, putem presupune, a existat o atitudine conștientă față de trecutul artistic Încercările de a reînvia stilul grandios se reflectă și în literatură, de exemplu, în căutarea formelor epice din Argonauții Altarul din Pergamon, începutul secolului al II-lea î Hr e - ultima operă majoră de artă monumentală grecească Structura uriașă a altarului, cu planul său în forma literei „P”, era decorată cu o brâu lung, un înalt relief înfățișând lupta zeilor și uriașilor Artiștii se îndreaptă din nou către mitul străvechi, dar nu găsesc în el imagini cu eroi în viața lor calmă, activă și în lupta Lupta zeilor cu uriașii învinși, dar recalcitranți este pătrunsă de o pasiune disperată, în care experiența, răpirea bătăliei primează asupra expresiei necesității și importanței a ceea ce se întâmplă Toate mijloacele artistice de înalt relief servesc acestor sarcini: modelarea puternică a corpurilor, diagonalele îndrăznețe, versatilitatea și contrastele clarobscurului Puterea instinctului în om se exprimă în faunul adormit Barberini, care, cu beția sa bacchică, întrece cu mult chiar și imaginile lui Scopas Dar, asurzitoare prin amploarea concepției sale și virtuozitatea execuției, această artă elenistică are adesea un efect exterior; nu este capabil să se ridice la grandoarea calmă, claritatea execuției, perfecțiunea formelor operelor clasice Una dintre cele mai bune lucrări ale școlii din Rhodos este Nike din Samothrace ( ) În ciuda proastei conservari, are un farmec poetic incomparabil Statuia stătea pe o stâncă, cu o trâmbiță în mână, anunțând victoria În comparație cu Nika IIeoniya care urcă calm din secolul al V-lea, ea respiră cu o pasiune mai impetuoasă Acest impuls îi conferă caracterizării ei o bogăție excepțională: vântul îi flutură hainele, pare că se aude foșnetul țesăturilor ei, de parcă lupta nu ar fi încetat încă și victoria a fost cumpărată cu un preț dificil Pliurile de haine încurcate aleargă în valuri, se întrepătrund, se întrerup Ele sunt spre deosebire de ritmul moale și curgător al veșmintelor din statuile Partenonului (cf ) Și totuși, în construcția întregii figuri se simte o lespede de piatră, corpul este modelat cu formele sale moi și privește prin țesături Forța marii tradiții artistice grecești s-a manifestat clar în arta elenistică Hegemonia politică a Atenei a început să scadă deja la sfârșitul secolului al V-lea î Hr e , dar încă din secolul al II-lea d Hr e Atena a continuat să atragă privirile oamenilor progresiste ca cel mai mare centru cultural și artistic nu fara motiv Împăratul roman Hadrian a încercat să reînvie orașul Adevărat, arta elenistică nu a creat astfel de valori artistice precum Acropola din Atena Se poate spune fără exagerare că perfecțiunea lucrărilor secolului al V-lea a rămas un ideal de neatins pentru majoritatea maeștrilor greci ai secolelor ulterioare Imitație, naturalism, meschinărie, virtuozitate fără suflet - totul vorbește despre sărăcirea creativă a epocii Dar ar fi o greșeală să definim fără rezerve această întreagă epocă ca o epocă a declinului În epoca elenistică, arta Greciei extinde granițele distribuției sale geografice în Marea Mediterană și Orientul Mijlociu, iar aceasta a fost o realizare de o importanță nu mică pentru dezvoltarea ulterioară a artei mondiale De asemenea, a fost îmbogățitor faptul că cultura greacă a intrat în contact cu culturile Orientului antic: acest contact a trezit în ea forțe adormite anterior O persoană dezechilibrează, își pierde stăpânirea de sine, pasiunea, entuziasmul, la marginea intoxicației, se trezește în el Aceasta nu a fost o simplă întoarcere în trecut, ci a însemnat o extindere, o adâncire a imaginii unei persoane Arta elenistică a dezvoltat o înțelegere a temei principale a artei grecești, tema omului, introducerea motivelor sociale, descoperirea valorii individualității și, pe lângă aceasta, frumusețea peisajului și dezvoltarea sarcinilor de urbanism În formarea artei timpurilor moderne, lucrările artei grecești târzii - Euripide și Plautus, Apollo Belvedere și Laocoon - au jucat un rol mai mare decât operele clasicilor greci Să nu uităm că imaginea iubirii pure a lui Daphnis și Chloe anticipează o temă preferată în literatura vest-europeană Totuși, această nouă înțelegere a iubirii în romanul grec târziu, după definiția lui Engels, se manifestă doar „în afara societății oficiale”, printre păstori Această temă în arta antică nu este pe deplin dezvoltată Întreaga cultură elenistică arată, din punctul de vedere al timpurilor moderne, ca ceva nedezvoltat pe deplin, de parcă s-ar fi oprit la jumătatea drumului În literatura greacă târzie, nu există romantism cu personaje delimitate complet; în sculptură nu apare arta portretului, care ar cuprinde întreaga societate la fel de larg ca portretul roman; în pictură se poate vorbi doar de începuturile perspectivei; arhitectura face doar primii pași spre expresia artistică a unui spațiu închis, a unui interior Toate aceste probleme trebuiau rezolvate mai târziu CAPITOLUL ŞAPTE Fii tare cu duhul, nu te apleca în nenorocire, iar când un vânt frumos bate cu putere și mare, scurtează cu înțelepciune, ridicând puțin, o pânză umflată Horacii, „Odys”, II, Unii susțin că Nero a admirat mult timp trupul mamei moarte și i-a admirat frumusețea Alții din- denunta-o Tacitus, Analele, voi paisprezece Lasă cărțile, să nu mai fie distracție Nu ai timp Vedeți-vă ca pe moarte Marcus Aurelius Grecia a fost cucerită de romani, absorbită de statul roman În Orientul antic, de-a lungul mileniilor, popoarele s-au schimbat și statele au căzut Dar romanii au parcurs un drum lung de dezvoltare, au avut propriul lor caracter de cultură înainte de a deveni conducătorii Greciei Acest lucru le-a permis să devină nu numai moștenitori, ——— dar şi urmaşii misiunii culturale a grecilor Etruscii au fost precursorii romanilor în Italia Originea și cultura lor sunt încă puțin cunoscute Este posibil ca aceștia să fi venit în Italia din Asia Mică în perioada mișcării generale a popoarelor la cumpăna dintre mileniile II și I î Hr e La mijlocul primului mileniu aveau deja o cultură independentă Amintește oarecum de greacă, cedându-i în putere și semnificație Interesul său special este că multe dintre caracteristicile sale specifice a stat la baza artei romane Templele etrusce au o oarecare asemănare cu peripterele grecești, cu cella, coloanele și acoperișurile în două frontoane, dar latura aversului este mai accentuată în ele; în fața intrării se află o platformă, complet căptușită cu coloane, o scară largă în mai multe etape duce la ea Aparent, templele au servit nu numai ca sălaș al zeilor, ci și ca loc de cult solemn În construcția lor, etruscii, mai ales atunci când ridică porți, folosesc adesea un arc în semicerc, pe care grecii aproape că nu îl cunoșteau Casele lor aveau o cameră în centru cu o gaură pătrată deschisă în acoperiș în mijloc; sub ea era o vatră, pereții erau negri de funingine, ceea ce a dat motiv pentru a numi mai târziu această încăpere un atrium (de la cuvântul ater - negru) Pictura etruscă din secolele IV-VI î Hr e , reprezentată mai ales bogat în mormintele lui Chiusi și Corneto, are multe asemănări cu pictura în vază grecească Dar picturile murale etrusce diferă de cele grecești în narațiune Pereții mormintelor au fost complet acoperiți cu compoziții cu mai multe figuri care înfățișează viața de apoi: există mese nesfârșite, libații și culcare și scene de pumni și vânătoare, care uneori seamănă mai mult cu picturile egiptene decât cu cele grecești Dar originalitatea artiștilor etrusci a fost cel mai pronunțată în statuile mormintelor, în sculptură Era obișnuit să se împodobească sarcofagele, în care era așezat trupul unei persoane decedate împreună cu soția sa, cu imagini portret În portret, maeștrii etrusci au dat dovadă de o vigilență extraordinară, capacitatea de a transmite individul În aceasta ei i-au întrecut atât pe egiptenii antici, cât și cu atât mai mult pe greci Desigur, în monumentele etrusce există multă cruditate, nedezvoltată, iar uneori libertatea lor este libertatea provincialilor care nu cunosc bunul gust Dar, fără îndoială, etruscii erau un popor talentat artistic Când romanii și-au răspândit puterea în toată peninsula și au absorbit cultura etruscilor, ei au încercat să învețe de la cuceriți experiența lor artistică Pe parcursul existenței sale de secole, statul roman trece printr-o cale dificilă de dezvoltare În politica sa externă, Roma începe prin cucerirea mai întâi a întregii Italie (sec V-III î Hr ), apoi ca urmare a războaielor punice de la Cartagina și coloniile sale (sec II î e n ), în cele din urmă, întreaga lume elenistică, iar în aceea inclusiv Grecia însăși (sec II î Hr ) După ce a creat o putere mondială care a cuprins întreaga lume mediteraneană, Roma absoarbe influența Greciei și răspândește începuturile civilizației sale în cele mai îndepărtate colțuri ale lumii antice Această dezvoltare se încheie cu ciocnirea Romei cu popoarele barbare, barbarizarea Imperiului Roman și căderea acestuia În viața sa interioară, Roma parcurge o cale de dezvoltare nu mai puțin sinuoasă: rolul istoric al Romei începe cu o republică aristocratică agricolă, înrădăcinată în sistemul tribal Lupta patricienilor și plebeilor aproape a transformat țara sub Gracchi într-un stat de fermieri liberi Dar succesele militare, îmbogățirea sclavilor, absența reprezentării reale au pregătit apariția unui imperiu despotic militar care a distrus rămășițele autoguvernării și libertăților antice Proprietatea de sclavi a subminat în cele din urmă fundamentele economice ale statului și a condus la formarea unei economii iobagilor (colonate), care deschide Evul Mediu În epoca celei mai mari creșteri statale, în laura de scurtă durată a proprietății libere (începutul secolului al III-lea), cultura romană era încă subdezvoltată și puțin independentă Cultura romană se maturizează doar în timpul decăderii statului și societății romane, sub împărații romani Desigur, asta nu înseamnă că în cultura romană nu au existat reflecții ale conceptelor dezvoltate de oameni în stadiul inițial al dezvoltării sale Romanii, chiar și sub împărații tiranici, nu puteau uita gloriosul lor trecut republican; efeminația și depravarea moravurilor nu au șters amintirea vremurilor mai severe și mai eroice Alpatov, vol I Întreaga cultură a Romei este mai complexă, cu mai multe straturi decât cea greacă În ea se ciocnesc fluxul oficial de stat al unei societăți elenizate și gusturile populare, datând din trecutul îndepărtat italian Moștenirea artistică romană se remarcă prin marea eterogenitate, diversitatea formelor sale: îl găsim aici pe pasionatul Catull alături de moderatul Horațiu, pe verbozul Titus Livius alături de exemplul de concizie - Tacitus, simplitatea severă a structurilor inginerești alături de luxul orbitor al palatelor imperiale, frumusețea ideală a lui Antinous alături de adevărul curajos al portretelor Toate aceste contraste apar adesea în lucrările aceleiași epoci Și totuși, arta romană de-a lungul secolelor a avut propriile sale caracteristici speciale Aproape întotdeauna vom distinge o operă de artă romană de una greacă Religia romană deja în cele mai îndepărtate timpuri diferă de mitologia grecilor Romanii nu erau familiarizați cu zeii personali, fiecare înzestrat cu propriul caracter și destin, zeii care alcătuiau populația zgomotoasă și veselă a Olimpului Zeii romani sunt spiritele anumitor tipuri de activitate umană, în primul rând socială Existau zei care se ocupau de soarta oamenilor si de protectia statului; existau zei ai cultului norocului, virtuților, păcii, castității etc Nu toți erau produsul unei imaginații vii, ca zeii grecilor antici, ci mai degrabă al rațiunii, extragând concepte generale din țesătura pestriță a viaţă Identificarea acestor zei romani cu cei greci nu le-a putut schimba înțelegerea Fundamentele statale ale vechii religie romane au pregătit mai târziu îndumnezeirea șefului statului, împăratul Religia greacă se distingea prin marea simplitate și necomplicație a formelor sale exterioare; dimpotrivă, religia romană a acordat încă de la început o mare importanță ritului; a manifestat sensul social, de stat al religiei În ritual, un rol important le revine preoților și preoților, care, în veșminte solemne, săvârșeau rituri la nivel național Suveranul roman și-a asumat ulterior titlul de preot principal Cetăţeanul grec se simţea parte integrantă a comunităţii La Roma, statul este izolat devreme, opus persoanei private, și poate de aceea rolul său este atât de puternic vizibil peste tot Statul roman era renumit pentru sistemul său de conducere, administrare, claritatea relației individului cu statul, care era consacrat în celebra lege romană Conceptele juridice generale erau slab dezvoltate în ea, dar tot felul de cazuri (cazuri) erau prevăzute cu înțelepciune în ea Aceasta a făcut din dreptul roman un model pentru posteritate Afacerile militare romane au lăsat o amprentă profundă asupra întregii structuri a vieții romane Romanii erau războinici prin vocație Armata a stat la baza puterii mondiale a Romei Puterea supremă a Romei era concentrată în mâinile comandanților de succes, care adesea nu țineau prea mult interesul poporului și al statului Spiritul militar, disciplina cu severitatea ei și-a pus amprenta asupra întregului sistem roman Orașele romane au fost construite după modelul taberelor Romanii erau perfect conștienți de misiunea lor istorică Vergiliu pune în gura strămoșului legendar al romanilor Anchises o predicție despre soarte urmașii lui Lasă alte popoare, spune el, să aducă chipuri vii din marmură, chemarea Romei este să domnească peste subordonați și să cucerească orașe Aceasta a fost scrisă de un poet care a cântat despre suveranul său ca patron al muzelor Structura practică a culturii romane afectează totul Romanii dezvoltă nu un mit artistic, ci istoria, nu speculații filozofice, ci întrebări de moralitate vitală, literatura romană este renumită nu atât pentru poezie, cât pentru proză Întregul depozit al creativității artistice a romanilor este indicativ în acest sens Nu e de mirare că Cicero vă recomandă să vă rostiți mai întâi discursul și abia apoi să îl supuneți unui tratament retoric; Vergiliu scrie mai întâi în proză și apoi o traduce în versuri; constructorii își ridică structurile de inginerie, apoi să le acopere cu placare bogată și multicoloră; sculptorul scoate masca de la defunct și apoi îi dă o formă de artă Proza sobră stă la baza întregii activități romane Dar acest lucru nu exclude faptul că materialul de proză a fost adesea transformat de romani în adevărată artă Cea mai veche artă romană a perioadei republicane, precum și versurile saturnine și comediile populare crude, se întoarce la tradițiile locale Curând ele sunt amestecate cu influența artei mai avansate a Greciei Monumentele de artă sunt exportate din Grecia și vin meșteri Scriitorii romani traduc cu sârguință autori greci, artiștii copiază capodopere antice celebre Dar arta greacă nu a găsit imediat o înțelegere universală Nu e de mirare Cato s-a răzvrătit împotriva pasiunii pentru greacă și a văzut în ea o sursă de corupție a moravurilor Chiar și patronii romani ai artelor au dat dovadă de multă vreme de o surprinzătoare ignoranță a problemelor artistice Ei au vorbit despre o pungă romană care a pus condiția transportului capodoperelor marilor maeștri din Grecia pentru ca în eventualitatea morții lor să fie înlocuite cu repetări de artizanat modern Grecii educați ar fi trebuit să fie jigniți de o astfel de atitudine de afaceri și prudentă față de artă Fluxul realist al artei elenistice a avut o influență decisivă asupra celei mai vechi creativități artistice romane În teatru, acestea erau comediile lui Plautus, cu caracterizările sale sociale ascuțite și reprezentările batjocoritoare ale urâțeniei și viciilor umane În comediile pur romane, în care actorii jucau în toga (de unde și numele comediei - togata), reprezentarea vieții de zi cu zi a fost deosebit de suculentă În acești ani s-au pus bazele portretului roman Originea sa se explică prin structura familială strictă a celor mai vechi comunități romane, venerarea strămoșilor și strămoșilor Portrete, imagini, ale acestor strămoși, patroni ai familiei, împodobeau pereții unei case romane Au fost purtate solemn în timpul ceremoniilor Aceste portrete romane antice sunt relativ necalificate în execuția lor Multe, cu volumul lor slab dezvoltat și liniile puternic aplicate deasupra, arată ca turnate de ceară din capetele morților Dar aceste fețe aspre, bărbierite, capete chele cu pliuri de piele bine definite lângă buzele strâns comprimate, captivează * o expresie a forței interioare indestructibile și a purității morale Aceste monumente, care stăteau mereu în fața ochilor urmașilor, reprezentau un etern apel la forța fundațiilor familiei Din ele respiră spiritul de virtuți aspre republicane, de integritate și hotărâre, pe care Cato le-a apărat atât de mult Un cap al unui republican roman ( ) este de o calitate deosebit de înaltă Vedem o față alungită și subțire, pomeți și bărbie ieșind prin piele, riduri ascuțite ale pielii uscate cu pergament, o privire tensionată și încruntă Buzele subțiri, răsucite sceptic, sunt excepțional de bine redate; asimetria lor este atent remarcată de artist Comparând acest portret cu portretul elenistic (cf ), se vede clar cum s-au diferențiat căile de dezvoltare ale portretului grecilor și romanilor: în portretul grecesc, totul individual este mai neted, dar în caracterizarea unei persoane există mai multă lățime; la Roman este mai putina spiritualitate si domneste adevarul aspru, taiant, demascat fara mila Spre deosebire de gânditorul concentrat Demostene, oratorul italian (în Muzeul Florentin) se exprimă în întregime în gestul cu care se adresează concetăţenilor săi; redarea ascuțită a hainelor sale, angularitatea mișcărilor corpului și întreaga sa înfățișare ne permit să ghicim că discursul lui este abrupt, business și sec În statuile preoților sau vestalelor romane, hainele lor lungi, aranjate cu grijă în falduri, ascund corpul și mișcarea lui; face o persoană în primul rând un purtător de îndatoriri sociale, un participant solemn la rit Execuția uscată a acestor statui trebuie să fi tăiat ochiul dezvoltat estetic al grecilor În acești ani, arta romană s-a exprimat mai deplin în literatură Lucretius a căutat să-și exprime viziunea materialistă asupra lumii în imagini poetice vii Catullus, în numele adevărului sentimentului, a rupt vechile forme ale poeziei amoroase Cicero, un înfocat admirator al ideilor umanității grecești, a căutat să reverse toată pasiunea temperamentului său în formele armonioase ale prozei oratorice Epoca lui Augustus ( î Hr - d Hr ) în artă continuă dezvoltarea începută în perioada republicană Misiunea istorică pe care și-a asumat-o împăratul nu putea fi îndeplinită decât pe baza asimilării moștenirii grecești Mecenatul artei, pe care contemporanii i-au acordat un merit deosebit lui Augustus, a însemnat conducerea conștientă a statului în creativitatea artistică Tradițiile care se formaseră deja mai devreme nu au fost uitate Forțele creative vii ale Romei i-au protejat pe artiști de eclectism Clasicismul a devenit arta oficială a Romei în acești ani Artiștii romani sunt invitați să se concentreze nu pe arta greacă târzie, ci pe marii maeștri ai vremii lui Fidias Rolul principalului patron al artei este jucat de însuși împăratul, a cărui familie este descendentă din Apollo Lista binefacerilor aduse de el supușilor săi include o listă a monumentelor construite sub el El însuși este mândru că a acceptat Roma din lut și a părăsit-o din marmură societatea romana in scurt timp înainte de asta trecuse prin anii tulburi ai războaielor civile; oamenii s-au răzgândit, au experimentat, au realizat multe Experiența de viață și-a pus amprenta asupra artei din vremea lui Augustus Nu are simplitatea și naturalețea clasicilor greci Este impregnat de reținere, conștiință, autocontrol Acest lucru este evident chiar și la Vergiliu, deși în „Eneida” sa a urmat poeții greci și a chemat cu ardoare oamenii la natură și la deliciile vieții rurale Această trăsătură este evidentă mai ales la Horațiu, care ar dori să se bucure de viață nepăsător, dar nu poate învinge dezamăgirea în sine, uneori ironia amară Această linie de gândire a determinat și originalitatea artelor vizuale din epoca augustană Arhitecții romani de la sfârșitul secolului I î Hr e erau plini de dorință arzătoare de a se apropia de modelele Greciei antice Ei și-au stabilit în mod conștient aceste sarcini; Acest lucru poate fi judecat din tratatul lui Vitruvius, scris în - î Hr e Vitruvius descoperă în el o mare conștientizare a istoriei arhitecturii și construcțiilor Persoană luminată și judicioasă, susține cele mai bune exemple, propovăduind un program de eclectism moderat Conform ideilor sale, arhitectura se încadrează în două categorii: construcție și proporții, adică raportul dintre părțile individuale ale clădirii servește ca bază Dar el vede începutul estetic al arhitecturii doar în ordine, coloanele atașate structurii Această viziune asupra lui Vitruvius determină metodele arhitecților romani Din păcate, a fost păstrat în teoria artei de multe secole Monumente de arhitectură romană din epoca augustană, precum așa-numita casă pătrată din Vienne, templul din Pimes (Sudul Franței) sau templul Fortuna Virilis din Roma, aparțin tipului așa-numitului pseudoperipter ( ) Pseudoperipterul este similar în caracteristicile sale de bază cu peripterul, dar numai cella lui este împinsă înapoi, astfel încât coloanele din spate ale templului sunt inseparabile de el și, așa cum ar fi, se îmbină cu peretele său și, prin urmare, se transformă în semi-coloane Acest lucru îi lipsește de volumul, de naturalețea pe care le-au păstrat în arhitectura elenistică (cf ) Templul este așezat pe o bază înaltă (podium); o scară largă duce la intrarea sa, iar aceasta arată asemănarea pseudo-peripterului cu tipul templelor etrusce Doar în templul roman sunt respectate mai strict formele clasice ale ordinului: coloane canelate, capiteluri ionice, antablament O elaborare oarecum uscată a detaliilor conferă arhitecturii romane din epoca augustă un strop de formalitate rece și îi deosebește lucrările de arhitectura greacă târzie (cf ) Uneori, în monumentele din acest timp, se strecoară caracteristici necunoscute grecilor, cum ar fi acoperirea boltită a nimfeului din Pima În mormântul lui Julii de la San Remy este izbitoare aglomerația cu decorațiuni, ceea ce îl deosebește profund de simplitatea nobilă a monumentului lui Lysicrates Adevărat, există și excepții: un mic templu rotund din Tivoli, așezat sus deasupra unei pante abrupte, aproape de faimoasele cascade, are o grație rară și un adevărat farmec poetic Se deosebește însă și printr-o oarecare uscăciune a execuției de prototipurile grecești și elenistice, la fel cum versurile lui Horațiu, cu spiritul său de moderație, se deosebesc de pasiunea liriștilor greci din epoca lui Alceu și Safo Originalitatea arhitecturii romane în noul tip de casă a fost și mai pronunțată Cele mai bune exemple ale sale ne sunt cunoscute la Pompei Spiritul eclectismului și-a împins creatorii să combine elemente atât de eterogene precum atriumul italian și peristilul elenistic De acest tip sunt cele mai bogate case ale pompeienilor, precum casa Pansa (p ), casa Faunului, casa Lorea Tiburtina si mai ales celebra casa Vettii ( , ) Un atrium vast cu două aripi laterale îl întâmpina pe vizitator cu amurg solemn Aici, clienții și-au așteptat să iasă patronul Modul de viață demn al vechilor romani și-a găsit expresie în atrium Peristilul, ca o inovație adusă din Grecia, se vedea în depărtare în spatele mesei-nium, în care avea loc masa Peristilul a servit mai mult ca ornament pentru o casă bogată decât ca loc pentru viața diversă a locuitorilor săi, așa cum a fost în casele Greciei Nu degeaba partea de mijloc a peristilului, aparent, a fost separată de ocolire prin nerils chiar și pe vremuri Spre deosebire de casa greacă (cf p ), în casele romane toate încăperile erau aliniate într-o ordine strictă pe laturile axei sale principale Casele pompeiane evocă o încântare plină de viață a omului modern: ne permit să intrăm în viața omului antic, încântă prin înalta perfecțiune a artei aplicate, așa cum a fost mobilată Dar în casele romane a existat multă vanitate și lux fără gust, o mulțime de întreprinderi absurde ale bogaților, care i-au forțat pe artiști pe jumătate artizani fie să picteze pereții cu copii ale picturilor grecești celebre din secolul al IV-lea, apoi să imite decorațiuni plate egiptene , sau, dimpotrivă, depuneți toate eforturile pentru a sparge peretele cu scene de teatru semi-fantastice și creați o impresie înșelătoare de ferestre ( ) Mai multă libertate era permisă în vilele bogate de la țară Nu degeaba viața pe moșii a evocat în poeți amintiri ale epocii de aur cu stilul ei de viață patriarhal, iar în Bucolicile lui Vergiliu, prin stilul său clasic, răzbate simțul latin primordial al naturii Pliniu își începe descrierea vilei Tuskulan cu cuvintele: „Ți se va părea că nu este pământul în fața ta, ci o anumită imagine de o frumusețe fără precedent” Clădirile erau situate mai libere și mai pitorești decât casele din oraș Înainte de a intra în moșie era o curte largă înconjurată de portice deschise Numeroase spații de servicii au fost separate de cele rezidențiale Locuințele au fost amplasate cu așteptarea ca vara să scape de căldură, iarna să fie încălzite de soare Parcul a fost deseori spart pe coasta mării, râuri sau de-a lungul marginilor unui deal Peluzele deschise alternau cu alei de sicomori, tufișurile de cutie tăiate erau însuflețite de statui de marmură albă Foișoare, grote și pavilioane erau împrăștiate prin grădină În moșia lui Pliniu, foișorul cu pat pentru odihnă era deosebit de fermecător „La picioarele tale este marea”, spune Pliniu despre ea, „în spatele vilei, în capul pădurii: câte priveliști sunt ferestre, această cameră se deschide și se unește ” Horace era conștient de dificultatea creativității în formele clasice „Este greu să spui ce este cunoștințele comune în felul tău”, spune el Înainte de maeștrii epocii lui Augustus, s-au deschis două căi: una dintre ele a constat într-o astfel de imitație a grecilor antici, pentru a face imposibilă deosebirea lui de mostre Reprezentantul acestei direcții, Pastel, și-a executat atât de priceput băiatul scoțându-și o așchie încât, până de curând, era considerat creația artiștilor greci O altă modalitate a fost să îmbine formele clasice cu realismul italian primordial: maeștrii acestei tendințe au atașat capul urât al unei matrone romane decrepite de corpul frumoasei zeițe grecești, fără să își propună măcar să dea ambelor părți unitate artistică Stilizarea și eclectismul au fost depășite în cele mai bune lucrări din vremea lui Augustus Altarul Păcii, ridicat în forul roman, aparține acestor cele mai bune monumente ale epocii Poate că maeștrii greci au luat parte la executarea reliefurilor individuale Dar totuși altarul Păcii este o lucrare pur romană Era un gard înalt de piatră cu o scară largă pe partea din față Pereții gardului erau despărțiți de pilaștri plati Partea inferioară era acoperită cu ornamente, partea superioară cu un relief înfățișând o procesiune aglomerată Compararea acestor reliefuri ( ) cu relieful grecesc din secolul al V-lea (cf ) sugerează de la sine Acești senatori romani, vorbind important, emană o ordine ordonată, spre deosebire de libertatea, ușurința vieții ateniene Menținându-și grandoarea solemnă, ei nu sunt atât de mișcatori, cât sunt prezenți în timpul ritualului Fețele lor sunt redate cu o claritate romană primordială: acestea sunt imagini portret Patricienii păstrează în continuare trăsăturile perioadei republicane, încrezători în sine, mândri de vocația lor, împietriți într-o luptă aspră Chiar și un copil este impregnat de un sentiment al importanței momentului Diferența dintre relieful în sine și cel grecesc atrage imediat atenția: faldurile de îmbrăcăminte sunt așezate cu grijă, cu corectitudinea lor ostentativă nu exprimă, ci ascund corpul, mișcarea Figurile sunt așezate în mai multe planuri, iar acest lucru conferă reliefului un pitoresc mai mare, dar între figuri nu există spațiu, aer sau mediu luminos, ca în reliefurile elenistice (cf ) Relieful, parcă, este format din statui dispuse în mai multe planuri Podoaba romană din epoca augustană se remarcă prin marea vioitate în transferul formelor de plante, ghirlande, fructe etc Se pare că acesta nu este nici măcar un ornament, ci o imagine a florilor, aproape o natură moartă Dar compoziția în astfel de reliefuri este întotdeauna strict simetrică și, prin urmare, obiectele nu sunt atât de tangibile, petalele se zvârcesc, formând semicercuri regulate, ghirlandele par lipsite de greutate În ciuda convexității sale puternice, relieful produce o impresie aproape liniară-plană Ornamentele sculptate sec din marmură par a fi urmărite; ei nu simt materialul Multe imagini artistice grecești aveau caracter de simboluri, adică în imaginea însăși, în toată senzualitatea ei, conținutul ei uman universal era cuprins, ducând imaginația dincolo de limitele impresiei directe Acestea sunt cele mai semnificative imagini ale lui Homer: Ahile nu este doar un participant la războiul troian, ci și întruchiparea eroismului Așa sunt statuile Partenonului, în care idealurile de curaj și feminitate sunt exprimate mai puternic decât sensul lor mitologic direct În arta romană, unitatea figurativă a simbolului este scindată Pe de o parte, în arta romană, mai mult decât în greacă, se dezvăluie concretețea, portretizarea fiecărei imagini Pe de altă parte, imaginile servesc ca semne ale conceptelor abstracte, cum ar fi cele venerate de vechii romani Poemul epic roman „Eneida” de Vergiliu, spre deosebire de „Iliada”, este în întregime impregnat de alegorie: Augustus este cântat în persoana lui Enea însuși; indicii transparente împrăștiate peste tot transformă o poezie despre un trecut mitic într-o laudă a unei anumite persoane istorice În poezia lui Vergiliu, alături de alegorie, alegoria joacă un rol uriaș: nu degeaba, imediat după bucuriile amoroase ale lui Enea cu Dido, întreaga lume este anunțată despre acest lucru de o femeie înaripată, Rumor Arta Romei este bogată în astfel de alegorii În altarul Păcii, alături de portretele patricienilor și animalelor de jertfă realizate cu un adevăr nemaiauzit, chiar respingător, găsim o asemenea imagine alegorică O femeie - zeița pământului stă printre copii, personificări ale aerului și apei Deosebit de complexă este personificarea într-un alt relief al epocii auguste Aici femeia cu coif este prezentată așezată printre trofee; cu mâna stângă se sprijină pe un scut, în cealaltă mână are o mică siluetă feminină; în fața ei se află o coloană cu un medalion, un corn, fructe, o minge și un toiag cu șerpi Femeia este zeița Roma Medalionul scutului este emblema lui Augustus; un astfel de scut i-a fost prezentat de Senat şi i-a împodobit casa de pe Palatin Silueta mică a unei femei este Victoria Victory Coloana este evlavia, baza religiei, cornul este abundența, mingea este pacea, toiagul este puterea Alegoriile romane sunt descifrabile, aproape ca hieroglifele egiptene Alegorismul a amenințat imaginea artistică a artei romane, dar nu a putut să o distrugă În portret, arta epocii auguste se manifestă în toată strălucirea și puterea ei În același timp, portretul arată clar influența benefică a școlii clasice, care nu a ucis tradiția romană originară, ci a dat o perfecțiune deosebită expresiei artistice Portretele lui Augustus și ale contemporanilor săi sunt remarcabile nu numai ca dovezi istorice Ei surprind un nou tip de om, pe care nici Grecia, nici Roma nu l-au cunoscut în epoca republicii Nu degeaba portretele lui Augustus ( ), cu toate trăsăturile lor individuale, se aseamănă oarecum cu alte portrete ale contemporanilor săi (cf ) Fețe ușor încruntate, buze strâns comprimate, în toate o expresie a energiei mentale, tensiune voință puternică, autocontrol „Anima militans” („suflet militant”) – Seneca și-a numit ulterior compatrioții Această tensiune a voinței distinge profund portretele lui Augustus de la Alexandru cel Mare ale lui Lisip cu privirea ridicată spre cer și o expresie de patos Dar portretele imperiale timpurii nu pot fi confundate nici cu portretele perioadei republicane (cf ) Au mai multă reținere, disciplină internă, o atitudine critică a unei persoane față de sine Acești oameni cunoșteau lupta vieții, dar au trecut și prin școala moralității clasice, a umanismului, s-au familiarizat cu primele rudimente ale filozofiei grecești, pe care Cicero le-a plantat cu sârguință la Roma Oamenii au învățat să înfrâneze impulsurile sălbatice ale pasiunilor lor, să se stăpânească, să se ascundă gândurile lor Portretele sunt realizate cu acel simț al proporției care a devenit legea estetică a epocii auguste Clab-obscurul moale este combinat cu o elaborare clară, aproape liniară a formelor, mai ales în firele de păr În acești ani, un portret feminin a fost folosit pe scară largă la Roma El era aproape necunoscut grecilor Pentru greci, o femeie era fie un obiect de cult, ca o zeiță, fie o sursă de plăceri mentale și de plăcere senzuală, ca un getter La Roma, ea a devenit gardianul structurii familiei, iar în calitate de mamă a familiei, matronă, trăsăturile ei au început să fie imortalizate în portrete Maeștrii romani au investit în aceste portrete feminine o expresie a demnității, dar nici nu au încercat să dea aspectului lor o asemănare cu zeițele grecești Portretul capetelor de femei atrage imediat privirea ( ) Toate sunt pieptănate la moda vremii, cu o despărțire la mijloc și bucle deasupra urechilor Coafura este inclusă în caracterizarea feței Fețele sunt pline de încredere în sine calmă, în special, în fața Liviei, egoismul ei nebunesc este puternic imprimat În aceste portrete se găsește întotdeauna un contur clar, care conturează ovalul feței Acest lucru conferă portretelor caracterul unei imagini artistice finite Curentul clasic sub Augustus a fost principalul, dar nu singurul În secolul al II-lea î Hr e , la momentul primei cunoștințe a romanilor cu cultura greacă, susținătorii antichității Vechiului Testament s-au opus imitării grecilor Printre monumentele romane există o mare secțiune de clădiri cu scop practic, departe de preceptele clasicilor greci Romanii au avut un succes deosebit în acest domeniu În acest fel, arhitectura s-a apropiat de om, de nevoile sale, iar aceasta este semnificația istorică a remarcabilelor structuri inginerești ale romanilor Construcția drumurilor romane încă uimește și încântă Drumurile au avut o mare importanță ca mijloc de comunicare care a unit o țară uriașă Rolul lor a fost deosebit de mare în timpul războiului Calea Appian mergea direct de la Roma la Capua Pavată frumos cu moloz și plăci mari, a supraviețuit până în vremea noastră Apeductele romane, apeductele, aparțin celor mai bune exemple de arhitectură de acest gen Podul Gard de la Nimes în Franța a fost construit ca apeduct pentru a aduce apa din izvorul Nimes ( ) Se pare că a fost construit de legionari romani Este alcătuit din două niveluri așezate din cărămidă și arcade mari nedecorate; sunt încoronate cu un al treilea nivel de arcade mici În construcția podului se exprimă clar cel mai necesar (necesarium) pe care romanii îl cereau de la structurile inginerești Dar în simplitatea și claritatea formelor sale se află și o frumusețe și noblețe deosebite Apeductele romane alcătuiesc încă decorul multor locuri din Italia și sudul Franței În podul Gard, ca construcție a epocii auguste, apar indirect formele clasice de gândire arhitecturală Spiritul ordinii grecești a afectat capacitatea de a minimiza materialul, de a lumina peretele Nu e de mirare că nivelul superior este perceput ca un antablament care încununează clădirea În unele clădiri romane, preceptele arhitecturii de ordine sunt complet lăsate în uitare În mormântul lui Eurysaces ( ), constructorul, poate la pofta clientului, un brutar bogat, a folosit motivul aluaturii, profesia sa Alpatov, vol I atribut nal, și a decorat partea superioară a peretelui cu acesta; fundul său este umplut cu stâlpi perechi strânși în grosimea peretelui Clădirea este încununată cu o bogată friză în relief; pilaştrii de la colţuri se observă cu greu Întreaga clădire este percepută ca un bloc solid și slab disecat cu etaj, cu un vârf greu; peretele formează un câmp uniform, lipsit de un centru clar definit Mormântul este aproape urât în comparație cu clădirile grecești (cf ) Dar multe dintre caracteristicile sale mai târziu au primit expresie pur artistică în arhitectura romană Când vine vorba de arta romană, ne referim în primul rând la monumentele epocii imperiale din primele trei secole ale erei noastre În această perioadă, activitatea artistică din capitală atinge o strălucire aparte Roma se bucură de roadele cuceririlor ei: bogățiile curg aici din vastele provincii romane; barbarii nu tulbură granițele îndepărtate ale Romei; pentru a-i supune sunt numeroase cohorte curajoase Armata servește drept sprijin principal al împăratului, săracii romani sunt cumpărați cu prețul unor răsfățuri gratuite, de autoguvernare rămâne doar o vagă amintire; guvernul ia calea terorii și a demagogiei Tronul imperial roman cade în mâinile unor tirani nestăpâniți; în rari ani fericiți au intrat în ea conducători eficienți; apoi Roma și-a vindecat rănile, și-a întărit poziția exterioară și s-a dat creativității Dar, în ciuda furtunilor politice, viața și-a păstrat în continuare sensul și ispita pentru oameni Gândirea liberă nu putea fi distrusă imediat Stoicii, cu înaltul lor ideal moral, s-au stabilit ferm în diferitele pături ale societății romane În înțelepciunea și frumusețea greacă, romanii au găsit bucurie în viață Chiar și cel mai răsfățat și crud dintre împărații romani, Nero, a adus un omagiu acestui hobby Cu toate acestea, poziția artei în Roma era complet diferită de cea din Grecia antică Arta iarăși, ca și în despotismele Orientului antic, devine în mâinile suveranilor un mijloc de auto-mărire, întărindu-le autoritatea De aici producerea în masă a produselor artistice, răspândirea lor largă în tot imperiul De aici și natura spectaculoasă a structurilor arhitecturale, scara mare a construcției, predilecția pentru dimensiuni uriașe Contemporanii au cerut impresionant (auctoritas) clădirilor publice Posteritatea a văzut în măreția ruinelor Romei o expresie a mândriei, conștiința stăpânirii sale mondiale Apelul arhitecților romani la nevoile societății ar putea ridica importanța omului în artă; dar în construcția romană a existat mai multă demagogie nerușinată decât umanism autentic și simțul frumosului Nu e de mirare că Marcus Aurelius i-a atribuit predecesorului său, împăratul Pius, un merit deosebit pentru că nu era pasionat de construcții În arhitectura romană, sunt reprezentate multe tipuri diferite de structuri și amenajări Cel mai maiestuos dintre ei a fost forumul La Roma, nu departe de vechiul forum republican (așa-numitul Forum Romanum), cu templele și sanctuarele sale strâns grupate, se ridică forurile împăraților romani Fiecare împărat a căutat să se perpetueze cu o astfel de structură Forumul împăratului Traian (p ) aproape atinge dimensiunea acropolei ateniene (cf p ) A servit drept locație pentru clădirile publice și altarele orașului Dar în tot designul lor, acropola și forumul sunt profund diferite Ordinea primă, predilecția pentru simetrie strictă, care este atât de evidentă într-o casă romană, este exprimată la scară uriașă în forul lui Traian În ceea ce privește constructorii săi, aceștia nu au ținut deloc în calcul condițiile zonei Vizitatorul a intrat în primul rând într-o curte pătrată deschisă, înconjurată de un portic cu două exedre semicirculare separate printr-un zid A urmat uriasa bazilica Ulpia, cu un dublu rand de coloane in interior Pentru ea clădirile bibliotecilor grecești și romane alăturate, în centrul curții stătea celebra coloană a lui Traian, care a supraviețuit până în zilele noastre Ca o completare a întregii compoziții, vizitatorul a fost întâmpinat de templul lui Traian pe un piedestal înalt, cu o scară imensă în fața intrării Simetrie strictă, succesiune demnă, o singură axă poate aminti compoziția unui templu egiptean (cf p ) Dar în forul roman nu există un calcul pentru mișcarea procesiunii și nu există un mister în creștere al ansamblului egiptean În plus, fiecare parte a forului roman - și acestea sunt urmele școlii clasice - are o mare completitudine Numai constructorii romani nu operau cu volume, precum constructorii acropolei ateniene, ci cu interioare deschise, în cadrul cărora ieșeau în evidență volume mici, ca o coloană și un templu Acest rol sporit al interiorului caracterizează Forumul Roman ca o etapă de mare importanță istorică în dezvoltarea arhitecturii mondiale Orașele romane, precum Ostia în Italia sau Timgad, un oraș de provincie din Africa, sunt ca tabere militare în stricta regularitate a planului lor ( ) Sunt străbătute de două drumuri; langa rascruce se afla centrul orasului, forumul, templele si teatrul Drept ca o săgeată, străzile sunt mărginite de șiruri de uriașe * coloane Ei însoțesc fiecare mișcare din oraș Spre deosebire de porticurile elenistice (cf ), coloanele romane nu sunt legate de clădirile alăturate, ele formând un rând independent Străzile se termină cu arcade de triumf uriașe A trăi într-un asemenea oraș roman însemna să te simți mereu soldat într-o armată uriașă, să fii într-o stare de veșnică pregătire pentru mobilizare Scriitorul roman Seneca deține o comparație figurativă a vieții cu cazarma Un nou tip de arhitectură romană, un produs al întregului mod de viață al Romei imperiale, au fost arcurile de triumf, concepute pentru intrarea solemnă a câștigătorului Primele experimente în construcția arcurilor de triumf datează din secolul I î Hr e Unul dintre cele mai bune exemple ar trebui considerat arcul lui Titus (PO) Arcurile de triumf nu serveau drept porți; au fost ridicate la câțiva ani după victorie; învingătorii nu puteau trece prin ele în carele lor, întorcându-se la Roma Arcurile au fost plasate pentru a servi drept amintire a victoriei în rândul posterității Arcurile romane elegante și luxoase sunt profund diferite de cele rare ca formă, lipsite de decorațiuni ale apeductelor romane (cf ) Arcul în sine formează un masiv de piatră cu o deschidere largă în mijloc și seamănă oarecum cu schema de construcție a porților antice de cetăți (cf ), dar acest masiv a fost prelucrat cu un mandat clasic, iar acest lucru slăbește oarecum impresia de masivitate, făcând construcția mai proporțională și mai clară Ordinul a primit însă aici o interpretare necunoscută grecilor În esență, la construcție participă două ordine: unul este subînțeles - acesta este cel pe care se sprijină arcul semicircular, separat de acesta printr-o cornișă; se sprijină pe o bază joasă; o altă ordine, marcată de puternice semi-coloane, este așezată pe un podium înalt și conferă întregii arhitecturi caracterul de solemnitate pompoasă Ambele ordine se pătrund reciproc; cornișa primei se contopește cu cornișele nișelor Astfel, se introduce un nou început în arhitectură, necunoscut grecilor Pentru prima dată în istoria arhitecturii, o clădire este compusă din relația a două sisteme; aceasta subliniază semnificația pur ostentativă a mandatului În comparație cu arcul roman, construcția porții elenistice (cf ) este mai simplă, mai calmă, mai firească Pasiunea romanilor pentru impresia de greutate și forță se reflectă în arcul lui Tit într-un imens antablament și mansardă, pe care este ridicată o lespede de piatră cu o inscripție Umbrele ascuțite de pe cornișă și umflarea puternică a formelor dau tensiune și putere formelor arhitecturale Cu toate acestea, arcul lui Tit se distinge prin proporționalitatea proporțiilor sale, prin claritatea diviziunilor sale Teatrele grecești erau strâns legate de natura Acțiunea în teatrul grec a fost expresia naturală a întregii vieți Amfiteatrele romane, destinate unei mulțimi aglomerate, înfometate de spectatori, serveau drept arenă pentru spectacole de gladiatori și pumni; Creștinii au fost otrăviți de animale aici, s-au aranjat bătălii pe mare Aceste spectacole nu aveau nicio legătură cu mitul și ritualul, nu dădeau impresii artistice înalte; sarcina principală a spectacolelor romane este un spectacol distractiv și spectaculos Amfiteatrele romane au fost un produs al culturii urbane a antichității târzii Colosseumul roman cu cele patru niveluri s-a ridicat în mijlocul orașului, creat în întregime de mâinile oamenilor, ridicat pentru amuzamentul și surprinderea populației romane ( ) Adaptabilitatea Colosseumului la cerințele vieții este uimitoare: clădirea a găzduit aproximativ cincizeci de mii de oameni, cel mai mare număr de oameni care pot vedea simultan același spectacol; avea optzeci de ieșiri și asta a permis publicului să umple rapid rândurile amfiteatrului și la fel de repede să iasă afară după terminarea spectacolului Dar nu este vorba doar de oportunitate Colosseumul are propria sa frumusețe și expresivitate În însăși ideea de a închide o clădire uriașă cu un singur perete, exprimându-l ca un singur volum integral, îmbrățișat de o privire, aceeași din toate părțile, școala clasică, un fel de implementare a lecțiilor clasicilor greci, a avut efect numai în asta În interior, Colosseumul face o impresie irezistibilă prin claritatea și simplitatea formei sale Gogol a adus aici călători ruși și cu un singur gest larg al mâinii, de parcă și-ar repeta ovalul, și-a exprimat admirația pentru spațiul său maiestuos În exterior, absența completă a oricăror accente în ea este izbitoare: trei niveluri de arcade și un al patrulea, poate adăugat puțin mai târziu, corespund diviziunii sale interne Ele nu prea coincid cu podelele, dar încă caracterizează structura internă a acesteia, iar aceasta este justificarea lor Oamenii cu o mentalitate abstract-logică, non-artistică le reproșează adesea constructorilor romani că au stricat adevărul unei frumoase construcții cu o ordine inutilă și de prisos în Colosseum și în multe alte clădiri romane Cu toate acestea, ordinul servește în Colosseum ca o expresie a vieții pietrei Coloanele, asemenea mușchilor umflați, măresc energia arcadelor și creează un contrast tensionat între spațiile întunecate și stâlpii de lumină Prin dezmembrarea peretelui, ordinea aduce ordine, face ca întreaga structură să fie mai clară și mai proporțională Dacă în interiorul Colosseumului era lipsit de orice decorație, deoarece, potrivit lui Goethe, mulțimea aglomerată în sine a servit drept decor suficient, atunci la exterior era aparent decorat cu statui care stăteau în spatele celor două niveluri superioare ale sale, iar statuile erau exprimate plastic, parcă, de toată populația sa populată Întregul Colosseum urma să fie o expresie a puterii reținute, dar impunătoare De dragul acestui lucru, cele trei niveluri deschise ale sale sunt încununate cu un al patrulea, mai masiv, disecat doar de pilaștri plati Panteonul nu este inferior în importanță față de Colosseum ( ) La construcția unei astfel de clădiri s-a folosit toată experiența veche de secole a construcției romane: zidurile ei au fost așezate din două straturi de cărămidă și umplute cu masă de moloz, au fost folosite în ele arcade în relief și nișe care ușurau zidul (p ) Impresia principală a Panteonului este determinată de spațiul său cupolă de aproximativ de metri înălțime și același diametru Arhitectura anterioară nu cunoștea un spațiu atât de imens proiectat artistic În templele Egiptului (cf ) se găsește doar un spațiu înghețat, limpede ca cristalul, plin complet cu o serie de coloane În mormântul micenian, așa-numitul tezaur al lui Atreus, spațiul slab luminat era mai degrabă ca o peșteră; Nu e de mirare că mormântul arăta ca un deal din exterior În greacă temple, aparent, întreaga impresie a interiorului a fost determinată de o statuie uriașă a unei zeități Panteonul a servit drept templu al tuturor zeilor și, numai din acest motiv, nu putea avea o singură statuie în centru și trebuia să aibă o lățime spațială Acest lucru a arătat în mod clar semnificația întregii religii imperiale romane, în comparație cu Grecia, mai avansată Este adevărat că adâncimea spațială s-a dezvoltat în arhitectură încă din perioada elenistică (cf ), dar spațiul în sine a fost puțin formalizat, nu limitat; era desemnat doar prin figuri sau coloane dispuse în diverse planuri Interiorul Panteonului face o impresie complet diferită Intri în el și te prinde imediat un sentiment de spațialitate - vrei involuntar să respiri adânc, se trezește în tine mândria, un fel de curaj din conștiința cât de mult a realizat deja o persoană! O sală goală se întinde în fața ta, nu mai mică ca lățime decât Colosseumul, o lume întreagă creată de eforturile creative ale arhitecților Deasupra ta, o cupolă imensă, un fel de firmament, plutește important și calm; o gaură rotundă în ea, o sursă de lumină, ca un corp ceresc, luminează spațiul cu lumina sa uniformă În această cea mai remarcabilă dintre clădirile antichității domnește eternul amiază senin Poate că prototipurile îndepărtate ale Panteonului pot fi văzute în atriumurile antice italice cu sursa lor superioară de lumină (cf ); cupola își găsește prototipurile în Orientul antic (cf p ), dar o lungă cale de dezvoltare separă această construcție a Romei imperiale de prototipurile sale Maeștrii romani rămân fideli predilecției lor pentru o formă clară și vizibilă În interior, Panteonul este ușor de surprins dintr-o privire În exterior, cilindrul său formează un volum solid; numai în limitele acestei unităţi pot fi observate divizări În fața intrării în masivul clădirii există un portic imens cu un triunghi înalt al frontonului, care ar trebui să se îmbine cu cupola În interior pereții sunt clar împărțiți în trei brâuri: cea inferioară este decorată cu o ordine mare de coloane și pilaștri care încadrează nișele; deasupra ei se află o a doua centură de ferestre false cu pilaștri mici între ele; în cele din urmă, o cupolă plutește peste tot, spartă în chesoane care descresc în sus, care, cu despărțirile lor simple, sunt legate cu pilaștri și coloane și repetă liniile de cornișe cu orizontale Fiind inclusă în compoziția domului și experimentând presiunea domului, ordinea clasică își pierde caracterul original Dar oricât de mică ar fi comanda și persoana în comparație cu întreaga clădire, nu sunt zdrobite de măreția ei Puterea deosebită a Panteonului constă în simplitatea și integritatea compoziției sale arhitecturale Nu are încă o gradație complexă a scărilor, subordonarea elementelor mai mici față de altele mai mari, iar acestea mai mari întregului, o creștere a articulațiilor, adică trăsături care conferă o expresivitate sporită arhitecturii noului timp Anticii și chiar romanii din epoca împăraților l-au văzut pe om în relație directă cu lumea și cu alți oameni În consecință, fiecare parte a Panteonului este direct comparată cu întregul volum și spațiu al întregii clădiri Aceasta a arătat directitatea și veridicitatea intenției acestui monument Panteonul a încântat posteritatea cu măreția sa A visat adesea să-l depășească și chiar l-a depășit a crescut în dimensiuni, dar nu a fost o sarcină ușoară să ajungi din urmă cu un simț al proporției pur antic Nevoile vieții urbane romane au fost create la mijlocul secolului I d Hr e un nou tip de clădiri, așa-numitele băi Băile sunt un grup imens de clădiri, în esență, un mic oraș cu ziduri (p ) Ansamblul format din băi este la fel de extins ca volum, cu cât clădirile sale individuale sunt diverse în scopul lor Băile puteau deservi până la o mie și jumătate de oameni A numi termenii romani băi înseamnă a restrânge oarecum adevăratul lor scop De fapt, aceste clădiri răspundeau celor mai diverse nevoi ale vechiului roman, de la cultura corpului până la nevoia de hrană mentală, de conversații filozofice și reflecții în singurătate Afară, termenii aveau un aspect puțin atractiv Principala lor semnificație este în interioare Locația sediilor individuale ale termenului este uimitoare în ceea ce privește caracterul rezonabil, ordinea și oportunitatea Porți largi, multe intrări și dressinguri au făcut ca debitul lor să fie foarte mare Încălzirea care a încălzit cel mai mult pietre, permise să regleze căldura și frigul camerelor individuale; au fost dispuse în ordinea creșterii treptate a căldurii Din vestibul, vizitatorul a intrat într-un frigidarium răcoros, urmat de un tepidarium mai cald, cea mai importantă parte a ansamblului era caldarium-ul, o baie fierbinte, o sală de formă rotundă orientată spre sud și încălzită de soare Diversele scopuri ale camerelor individuale corespundeau unei mari varietati de Diversitatea planurilor lor: aici sunt pătrate, dreptunghiuri și ovale și semicercuri și diferitele lor combinații Dar cu toată varietatea formelor, constructorii termenilor Caracallei i-au subordonat invariabil simetriei și axei compoziționale principale; au încheiat totul într-un cerc calm al caldariumului, care amintește vag de interiorul Panteonului Alternanța interioarelor a fost asociată cu alternanța impresiilor luminoase și colorate Pereții erau acoperiți cu marmură - roșu, roz, violet sau verde pal Unitatea tonală a interioarelor era diferită de clădirile multicolore ale grecilor antici, cu accent clar pe detaliile arhitecturale individuale Comparând decorarea termenilor romani din secolul III d Hr e cu monumentele de arhitectură ale perioadei republicane, precum Tabularium, se vede clar dezvoltarea gustului arhitectural la Roma: în monumentele antice predomină formele stricte, clare, diviziunile clare, iese în evidență un plan; în clădirile ulterioare, formele devin mai magnifice, contrastele luminoase joacă un rol mai mare, diviziunile sunt mai puțin accentuate Această dezvoltare a arhitecturii romane își găsește analogia în Grecia antică și în Europa de Vest a timpurilor moderne, dar această schimbare a gusturilor nu determină în niciun caz întreaga originalitate a artei romane La începutul secolului al II-lea, împăratul Hadrian a creat o uriașă vilă de țară la Tivoli Împăratul a fost un fan al Greciei antice, a visat să reînvie Atena, a construit un nou oraș al lui Hadrian lângă orașul vechi și a încercat să depășească Partenonul cu un templu imens al lui Jupiter În pasiunea sa pentru construcții, a ieșit din rolul de patron, și-a încercat mâna la artă, concurând cu arhitectul său de curte Apolodor Vila împăratului trebuia să fie un fel de colecție de motive arhitecturale pe care le-a văzut în timpul numeroaselor sale călătorii în Orient Eclectismul științific și-a găsit o largă aplicație Erau curți uriașe peristil, săli cu mai multe coloane, structuri în formă de cupolă, exedre semicirculare, multă pompozitate, ciudații și chiar mormane stridente Dar totuși întreaga idee se distingea printr-o claritate și măreție neobișnuite; aceste caracteristici sunt izbitoare și până astăzi în ruinele palatului, în special în așa-numita Piață de Aur Gravurile antice ( ) ne permit să judecăm că acoperișurile romane, cu juxtapunerea lor îndrăzneață de arcade semicirculare și bolți în cruce, perspective îndepărtate de încăperi părăsind una după alta, au depășit toate interioarele antichității în îndrăzneală și bogăție Nimeni nu a simțit și a transmis atât de bine frumusețea și măreția arhitecturii Romei imperiale ca Piranesi În seria sa „Vederi ale Romei”, clădirile antice ale Orașului Etern sunt prezentate în tot farmecul lor poetic Timpul, desigur, a răspuns puternic acestor structuri Majoritatea clădirilor s-au păstrat fără placare de marmură, multe sunt ruine Dar în aceste ruine, planul inițial, fantezia arhitecturală a arhitecților romani, este deosebit de puternică, nu zdrobită de luxul și strălucirea dubioase ale patronilor romani prea generoși Îndrăzneală surprinzătoare în combinarea diferitelor elemente ale ordinului: boltă, perete și articulație Arcurile se leagănă cu îndrăzneală peste întinderile uriașe, siluetele lor clar conturate pe cerul strălucitor Coloanele sunt înghesuite de mulțime, uneori separate de perete, cornișele atârnând greu peste el Domurile sunt rotunjite cu contururi netede, reliefurile bogate sunt mulate Toată arhitectura romană păstrează pecetea importanței, gravitas, care a atras atât de mult generațiile ulterioare și, în același timp, deja se poate simți în ea îndrăzneala gândirii, trezirea personalității, trăsături necunoscute grecilor antici și prevestind o nouă timp Romanii au știut să dea o amprentă de seriozitate chiar și operelor de artă aplicată Scaunul roman, decorat cu sfincși, dă impresia unui adevărat tron ( ) Este greu, stabil și chiar masiv Fiarele înaripate, sfincșii, care erau o realitate pentru oamenii din Orientul antic și și-au găsit un loc în mitul grecesc, servesc aici ca simple decorațiuni, ca epitetele în oratorie pricepută În sensul lor, aceste animale sunt alegorii ale puterii și puterii În forma lor, ele au devenit un apendice al obiectului, picioarele lor servesc drept picioare ale scaunului, iar aripile frumos curbate servesc drept cotiere Aici apare pentru prima dată în istoria artei ceea ce se poate numi stilizare conștientă În plăcile decorative romane, este adesea descris un vultur, simbol al puterii Romei ( ) Acest simbol se întoarce la tipurile antice (cf ) În reliefurile romane, penajul său este foarte viu transmis și o coroană bogată și panglici care flutură în vânt sunt, de asemenea, transmise viu Dar originalitatea reliefului roman este că figurile nu sunt atât de libere încât să poată fi considerate ca o simplă imagine, nu sunt atât de stilizate încât să devină un semn, o emblemă În aceste decoruri se depune eforturi pentru a păstra vivacitatea imaginii și, în același timp, a o satura cu sens alegoric Grecia, chiar și în vremurile de mai târziu, nu a avut un gen istoric dezvoltat în artele vizuale Un simț profund al adevărului vieții i-a permis lui Tucidide să pună în gura oamenilor de stat discursuri pe care ei nu le rosteau, dar le puteau vorbi Genul istoric al grecilor din secolul al V-lea se contopește cu mitologia Aparent, scene din epopeea troiană au fost interpretate de Polygnot în acest sens Chiar și mozaicul „Bătălia lui Alexandru” este conceput nu atât ca o narațiune istorică, ci ca un contrast între doi eroi, două personaje, un erou grec luminos, curajos și un despot oriental entuziasmat de moartea iminentă Romanii au fost de multă vreme maeștri ai prozei istorice Simțul istoriei era extrem de inerent spiritului vechilor romani Așa-numitul relief istoric a fost, în esență, o invenție a romanilor Reliefurile arcului lui Titus reprezintă chiar triumfurile împăratului, în cinstea căruia a fost construit arcul Într-una dintre ele călărește într-un car; doar Victoria înaripată, o alegorie a victoriei, introduce trăsături ale ficțiunii în această narațiune strict istorică Un alt relief al arcului lui Tit arată transferul trofeelor Ierusalimului și printre ele principalul altar evreiesc - sfeșnicul cu șapte sfeșnic Ambele reliefuri, foarte subțiri la execuție, cu gradația lor de planuri, sunt de natură complet picturală Ele au fost comparate cu picturile lui Velasquez Statul roman avea nevoie de glorificarea constantă a faptelor armelor romane și a înțelepciunii statale a conducătorilor Reliefurile istorice au fost chemate să împodobească arcadele romane în acest scop Nevoile poveștii au determinat ideea decorarii coloanei uriașe cu o panglică lungă, asemănătoare unei frize sau scroll oriental Cea mai cunoscută clădire de acest fel este Columna lui Traian Atinge treizeci de metri înălțime: gol în interior, este decorat cu un relief lung de două sute de metri cu multe mii de figuri Relieful povestește despre campaniile împăratului Traian împotriva dacilor și ciocnirile sale cu aceștia Valoarea acestor reliefuri ca sursă istorică este dincolo de orice îndoială Aici este oferită o descriere veridică și imparțială a evenimentelor istorice În Orientul antic, istoria era tratată mult mai „liber” decât la Roma Prin cedru, Esarhadon a comemorat în relief subjugarea Asiriei de către regii Tirului și Egiptului, deși istoria ne spune că o astfel de subordonare nu a fost niciodată realizată Maeștrii romani transmit cu acuratețe și sinceritate întreaga atmosferă a evenimentelor imortalizate Alpatov, vol I În relieful reprezentând apărarea cetății romane de pe Dunăre de la daci ( ), avem un tablou viu: recunoaștem cu ușurință pe legionarii romani, opuși barbarilor cu barbă lungă care se apropie de cetate Se poate recunoaște chiar și un dezertor roman, bărbierit, în haine dacice Cu toate acestea, materialul istoric care trebuia transformat în piatră era atât de vast, încât era greu de evitat impresia de monotonie și plictiseală Maeștrii s-au dovedit a fi dincolo de puterea sarcinii de exprimare artistică a povestirii istorice, sarcina unificării sale compoziționale; nu au reușit să sublinieze clar esențialul din scene Lupta în sine nu se exprimă în această uşurare cu pasiunea cu care grecii au reuşit (cf ) În relieful istoric roman au fost relevate clar dificultățile cu care s-a confruntat civilizația romană Romanii au reușit să subjugă întreaga lume, aveau o mare claritate de spirit, dar lumea s-a dovedit a fi străină, incomensurabilă cu creativitatea, fantezia s-a dovedit a fi exclusă din artă Prozaismul gol a triumfat în relief istoric Spre deosebire de reliefurile Columnei lui Traian, în execuția și alcătuirea mai perfectă a reliefurilor lui Hadrian, o altă extremă a culturii romane, imitativitatea, evident afectată Cel mai bun dintre moștenirea artistică a sculpturii romane este, desigur, portretul Instinctul istoric al romanilor, angajamentul lor față de adevărul incoruptibil, capacitatea de a exprima clar și concis roadele reflecțiilor mature și observațiilor lungi - toate acestea au fost reflectate în portretul roman Stăpânii săi sunt obișnuiți să numească pică o pică Îl înfățișau pe Claudius cu zâmbetul lui ticălos, pe Nero cu o privire grea, criminală, pe Vitellius cu gâtul de taur umflat de grăsime, pe Caracalla cu expresia feței de răufăcător furios Trebuie să fim surprinși că împărații tirani, care nu tolerau contradicții în nimic, le-au permis artiștilor să spună un adevăr atât de crud despre ei înșiși Dar, se pare, în viața de zi cu zi a artei nu exista încă acea „înșelăciune înălțătoare” la care arta a recurs mai târziu Cel mult, s-ar putea pune o coroană de flori pe capul împăratului sau s-ar putea atașa de trunchiul unui zeu antic Dar dacă era necesar un portret, artistul nu putea să nu reproducă persoana în toată urâțenia lui respingătoare Aceasta a fost o expresie a simplității relațiilor sociale, care s-a păstrat chiar și sub împărați, dar aceasta a arătat și un început creativ Remarcabili portretişti romani au fost contemporani ai marilor maeştri romani de proză: Petronius, care, în Satyriconul său, a reuşit să îmbrace într-o formă elegantă povestea aventurilor obscene ale eroilor; Seneca, care a căutat fără teamă aplicarea preceptelor înțelepților greci într-o modernitate terifiantă; Tacitus, care cu o voce neclintită povestește atrocitățile lui Nero, ascunzându-și emoția profundă sub masca nepăsiunii; în sfârșit, satiriștii romani Marțial și Juvenal, în care servilismul alternează cu insolența nerușinată, iar batjocura este plină de amărăciune și fiere În portretele sale literare ale Cezarilor romani, Suetonius dezvăluie fără milă urâțenia sub masca conducătorilor romani El a spus despre Caligula: „Era ceva indecent în râsul lui, era și mai rău în furie, când i s-a umplut gura de salivă, i-a curgeat nasul, i-a clătinat limba și i-a clătinat capul” Suetonius nu l-a cruțat nici măcar pe Vespasian bun de suflet: „Expresia feței lui era ca și cum ar fi încercat să își facă nevoile” Suetonius pictează mai degrabă caricaturi decât portrete ale suveranilor romani Pe parcursul lungii sale existențe, portretul roman a parcurs un drum lung în dezvoltare Această dezvoltare se remarcă în schimbarea însuși aspectului oamenilor, în schimbarea modei, coafurilor, dar cel mai important în însăși ideea și natura execuției, în stilul portretului în sine Direcția clasică în portretul lui Augustus este înlocuită sub Flavius și sub Traian printr-o nouă trezire a realismului Acest realism este evident în portretul lui Vespasian cu tensiunea sa subtilă în ochi, în capul aproape pătrat al lui Titus cu fruntea încrețită și într-o serie de portrete ale unor persoane particulare Dintre acestea se remarcă portretul unui roman din Napoli ( ) Veridicitatea sobră în transferul înfățișării acestui bătrân, care a știut multe în viața sa, nu este inferioară portretelor epocii republicane Portretul surprinde în mod potrivit privirea lui ușor obosită, un zâmbet ușor pe buzele subțiri cu colțurile ușor coborâte Însă imediatitatea naivă a portretelor epocii republicane (cf ) face loc aici unei concepții artistice mai mature, construcției conștiente a unei imagini portret Aparent, perioada clasică a epocii augustane nu a fost în zadar pentru arta romană I-a învățat pe artiști să scoată în evidență cel mai important lucru pe fața unei persoane și să-i subordoneze secundarul El i-a învățat pe maeștrii romani să găsească trăsături de umanitate sublimă în chipurile contemporanilor lor Desigur, în comparație cu portretul grecesc, cu tratamentul său sculptural tremurător de viu al formelor (cf ), portretul roman pare nu atât de sculptat, * câte trase, trase Dar totuși, artistul folosește forme generalizate: părul pieptănat peste frunte cu șuvițele lor strict paralele formează o masă mare, ochii sunt puternic marcați, nasul este ferm fixat, buzele sunt subțiri marcate, întreg bustul este bine conectat cu cap Acest portret are acel simț al proporției, care nici înainte, nici după el nu a fost la îndemâna artei romane a portretului Totuși, nici în acest monument matur, clasic al portretului roman, nu există acea prospețime, acea vioiitate a percepției, acea umanitate care captivează imaginile Greciei antice Din el respiră o temelie liniştită, plictiseală, precum şi din reliefurile coloanei lui Traian O nouă întorsătură către clasicism are loc în portretul sub împăratul Hadrian la începutul secolului al II-lea d Hr e Această întorsătură a avut cel mai puternic efect în numeroasele imagini ale favoritului imperial Antinous cu regularitatea sa rece a trăsăturilor, create parcă după canonul grec al secolului al V-lea î Hr În aceste imagini stilizate exagerate, maeștrii romani renunță la darul lor original de portret Dar renașterea gustului clasic se reflectă și într-o serie de portrete romane Fețele bărbierite cu expresiile lor faciale goale sunt înlocuite cu fețe frumoase cu barbă plină, asemănătoare filosofilor antici În portretele împăratului însuși, maeștrii căutau trăsături pozitive, calm, înfățișare, concentrare, deși chipul lui Adrian cu nasul lung cărnos nu corespundea prea mult cu idealul clasic Acum modelarea volumetrică a feței este din nou îmbunătățită Buclele în undele drepte îl încadrează Nu de puține ori artiștii revin la tipul clasic herm, cu fațetele sale geometrice și forma strict arhitecturală Cu toate acestea, imitarea modelelor grecești nu a reușit să reînvie adevărații clasici Dar trecerea către acesta a fost totuși fructuoasă pentru dezvoltarea ulterioară la sfârșitul secolului al II-lea d Hr e , mai ales sub ultimii antonini: sub Pius, Marcus Aurelius și Severus În viața statului roman, deja subminată de profunde contradicții, a venit un scurt timp luminos Nu a fost o perioadă de fapte și angajamente mari, dar cu toate acestea, acum se acordă mai multă atenție structurii interne, se întreprind reforme și îmbunătățiri parțiale, iar caritatea se dezvoltă Un eveniment fără precedent în istoria Romei: pe tronul imperial se află un filozof luminat La Roma, predica aprofundării de sine devine din ce în ce mai răspândită Însuși Marcus Aurelius vorbește mult despre suflet și spirit Clasicismul rece al vremii lui Hadrian capătă o spiritualitate mai mare ( ) Există o amprentă de oboseală pe fețe; vederile sunt pline de umanitate și bunătate pătrunzătoare O importanță deosebită este acordată transmiterii privirii acestor oameni încântați, gânditori Expresia fețelor i se răspunde și prin schimbarea tehnicilor sculpturale ale portretului Simplitatea și claritatea construcției portretelor romane de la începutul secolului al II-lea lasă loc tratamentului marmurei, care aproape că îi distruge materialitatea Sculptorul folosește pe scară largă burghiul, în special în transferul părului creț, al bărbii, al pupilei În portretul roman (și mai ales în portretele care au apărut în acești ani pe pământul Greciei), clarobscurul atinge o dezvoltare atât de puternică încât nu a avut-o ulterior până în secolul al XVII-lea În portretele ultimilor antonini, maeștrii romani se străduiesc să exprime umanitatea fără a abandona bazele viziunii antice asupra lumii Dar, se pare, întregul curs al dezvoltării lumii a făcut imposibilă reînviarea acestor idealuri, implementarea lor fermă în viață Oricât de atractive sunt manifestările individuale ale iluminării filozofice în aceste portrete, ele sunt încă subțiri, unilaterale în spiritualitatea lor, mai ales că această spiritualitate degenerează adesea în manierism și răceală Contrar acestei tendințe, realismul roman primordial răzbate din nou în portretele primei jumătate a secolului al III-lea De data aceasta el ia serviciul de a lăuda forța brută a soldaților împăraților și generalilor, sălbăticia lor bestială, ferocitatea În acești ani, a apărut un cunoscut portret al Caracallei, în care chipul său încruntat, încruntat, cu convulsii de răutate, era transmis pitoresc, în spiritul epocii antonine În chipul greu al lui Filip Arabul ( ), cruzimea barbară nu este temperată de amprenta firii bune și sincerității portretelor perioadei republicane (cf ) Poate că oamenii din acea vreme au cerut ca aceste trăsături să fie exprimate în sculptură și au considerat această ferocitate o expresie a curajului, a eroismului Dar posteritatea nu poate să nu vadă în aceasta cea mai sinceră trezire a sălbăticiei și a barbariei Acest tip pătrunde chiar și în monede: expresia forței contondente este vizibilă în profilul lui Dioclețian de pe monedele sale La mijlocul secolului al III-lea, criza statalității romane a devenit destul de evidentă A fost pregătită de întregul curs al dezvoltării economice și culturale a statului Odată ce puterea Romei s-a bazat pe exploatarea provinciilor și pe munca sclavă profitabilă, dar provinciile au devenit independente, comerțul a început să scadă în Roma, sclavia a stârnit o aversiune față de muncă „Sărăcirea generală, deteriorarea mijloacelor de comunicare și relații, declinul meșteșugurilor și artei, scăderea populației, declinul orașelor, revenirea agriculturii la un nivel inferior - acesta a fost rezultatul final al puterii mondiale romane” (Engels) ) În această cădere a Romei, vinovați au fost și barbarii, care fie au acționat ca dușmani - cuceritorii Romei, apoi ca apărători ai acesteia, dar în ambele cazuri au subminat fundamentele tradiției antice În imperiu existau și dușmani interni: imensa armată de sclavi nu era încă suficient de organizată pentru a lua puterea în propriile mâini, dar sclavii, nu fără motiv, și-au văzut în barbari singurii lor salvatori În secolul al III-lea, începe o criză a viziunii antice asupra lumii Găsește pentru sine cea mai variată expresie, dar semnele sale apar peste tot Oamenii încep să experimenteze îndoiala de sine, anxietatea interioară Omul s-a simțit de multă vreme separat de stat, străin de tradiția paternă Dar el nu este suficient de puternic pentru a crea o nouă ordine Acest lucru a trezit o dorință inconștientă pentru noi forme necunoscute de viziune asupra lumii Căutările religioase s-au dezvoltat parțial pe baza tradiției romane primordiale: nu degeaba Vergiliu a fost plin de dorință pentru o divinitate personală, iar eroul său Eneas, spre deosebire de poporul lui Homer, a trăit într-un mediu constant de miracole, în constantă pregătire pentru rugăciune Dar principala sursă a noii mișcări religioase a fost Orientul Religie Serapis și Isis au venit din Egipt, cultul Marii Mame din Asia Mică, religia misterioasă a lui Mithra, acea zeitate a războinicilor venerate în peșteri întunecate, a pătruns din Iran Toate aceste religii de la periferia îndepărtată a imperiului au inundat Roma și și-au găsit aici un teren fertil Printre aceste culte a fost și doctrina care a apărut în Palestina despre un zeu care a coborât din cer pe pământ pentru a salva omenirea de la moartea finală; adepții acestei religii l-au numit pe zeul lor salvatorul, Hristos; ei credeau că el a dat un exemplu pentru oameni cum să-și îndure greutățile și au acceptat de bunăvoie moartea Această religie a fost în multe privințe în contact cu învățăturile stoicilor romani Dar a fost cel mai răspândit printre săracii romani și a înlocuit curând vechea doctrină filozofică În toate aceste religii orientale, ideea mântuirii, după care umanitatea a tânjit atât de mult în acei ani, a fost atrasă de sine Aceste religii au vorbit despre apropierea misterioasă a lui Dumnezeu de om, au inspirat ideea iminentei declanșări a judecății de pe urmă, la care atât binele, cât și cei răi își vor primi pedeapsa, chemați oamenii la purificare și pocăință Noua învățătură nu avea acea credință înălțată în om, pe care o trăia societatea antică timpurie, dar în condițiile dezintegrarii și devastării, multora li se părea singurul rezultat Arta romană de mai târziu poartă amprenta acestor căutări religioase Este complex, divers în manifestările sale, ca nicio altă perioadă a artei antice Ea exprima clar stratificarea societății romane, eterogenitatea idealurilor sale artistice Palate și vile luxoase ale împăraților, băi și arcuri de triumf încă se construiau la Roma, gloriind conducătorii pământești Între timp, comunități secrete de adepți ai noii doctrine s-au adunat în temnițe întunecate și umede, catacombe, care tăiau sub pământ Roma cu o rețea largă Membrii comunității au fost îngropați în aceste catacombe; în ele se făceau ritualuri simple Noua religie a fost inițial indiferentă față de artă, văzând-o ca un produs al păgânismului Dar treptat oamenii au început să-și transfere vechile obiceiuri estetice către noi credințe Creștinii cântau imnuri bazate pe cântece de gladiatori Pereții catacombelor au fost decorați de aceiași artiști care au lucrat în palate romane bogate Aici se vedeau scene de cioban, ghirlande elegante Cu simplitatea sa a formelor, această pictură din catacombe semăna mai ales cu pictura de cult roman, desene pe altarele casei În a doua jumătate a secolului al III-lea, pictorii catacombelor dobândesc propriul limbaj artistic Pe pereți apar în mod misterios figuri maiestuoase, slab luminate de lămpi mici ( ) Artiștii folosesc limbajul personificării: ciobani, ciobanii printre oi, înseamnă un salvator în comunitatea sa, turma; figurile feminine cu mâinile ridicate înseamnă sufletele morților; au multă solemnitate, inerentă artei romane din timpuri imemoriale (cf )) Dar tot ce este moștenit este tradus în imagini cu un caracter deosebit Niciodată până acum entuziasmul sufletului uman care tânjește după ce este mai bun nu a fost atât de deplin exprimat ca în acest gest al mâinilor deschise Artiștii elenistici și romani târzii au obținut un mare succes în redarea înfățișării lumii (cf ), iar această apariție era viața reală Acum această înfățișare, acest aparent, exprimat cu ajutorul unor pete colorate libere, tonuri suplimentare, aer tremurător, servește scopului de a transmite o anumită esență cea mai interioară a lumii, o revelație misterioasă În catacombe se pot vedea pretutindeni figuri nemișcate, care se remarcă în siluetă pe un fundal incolor Sunt ca niște umbre fără trup, fiecare în totală izolare; din toate respiră un frig groaznic Căutarea expresivității alegorice a imaginilor duce curând la uitarea tehnicilor de înaltă pricepere picturală Pictura catacombelor caracterizează doar o latură a artei romane târzii Arta oficială a secolului al IV-lea poartă amprenta unei dezvoltări complexe, multifațete, devenind treptat tot mai răspândită, mai ales după recunoașterea creștinismului ca religie de stat Noua viziune asupra lumii se infiltrează în arta imperială, dar, pus în slujba statului, creștinismul însuși renaște rapid La aceasta ar trebui adăugată pătrunderea în arta romană a influențelor din Orient, de unde au venit și ideile la Roma, de unde au venit și oamenii Templele din Balbek (Siria) secolul al II-lea d Hr e combină aspectul roman strict simetric cu înțelegerea grecească a volumului și formei arhitecturale În Palmyra (Asia Mică), sculptura din secolele II-III are caracterul măștilor înghețate, asemănătoare portretelor târzii Fayum În pictura sinagogii din Dura Europos (Mesopotamia) apar clar influențele compozițiilor răsăritene solemne simetrice Arta coloniilor romane din nordul Europei este marcată de o severitate și o putere deosebite În porțile din Trier și în amfiteatrul din Orange ( ) se folosește împărțirea etajului, ca și la Colosseum, se remarcă și proporționalitatea construcției Caracterul pur roman este o zidărie frumoasă Cu toate acestea, masivitatea, materialitatea atinge o asemenea putere încât aceste monumente amintesc mai mult de arhitectura Orientului antic (cf ) decât de arhitectura clasicilor antici Trebuie remarcat, totuși, că în monumentele de mai târziu ale Romei însăși această masivitate devine din ce în ce mai vizibilă; acest lucru se vede clar când se compară cel puțin arcurile romane timpurii, precum arcul zvelt al lui Titus, cu arcurile stângace de mai târziu din Nord ( ) sau mai ales Constantin ( ) În contrast izbitor cu această barbarizare a arhitecturii romane se află o altă tendință, care este ilustrată de mausoleul din Constanța ( ) Aici se găsește o expresie extremă a dorinței de spiritualizare a pietrei, care i-a inspirat pe sculptorii secolului III (cf ) Luminarea peretelui și jocul clarobscurului stau la baza întregii compoziții arhitecturale Spațiul de sub cupolă al Panteonului este perceput ca un singur întreg uniform iluminat (cf ) (O pictură a maestrului Panini din secolul al XVIII-lea oferă o idee bună despre interiorul său, deși, desigur, nu a fost conceput pentru a fi perceput din cauza coloanelor de nișe ) Mausoleul Constanța este construit pe contrastul dintre spațiu iluminat cu cupolă și ocolire semiîntunecată Lumina capătă un sens simbolic și exprimă spiritualizarea universală „Și lumina strălucește în întuneric și întunericul nu o înțelege”, spune primul capitol al Evangheliei după Ioan Contrastul de lumină aduce ideea mai aproape de templul egiptean, dar acolo altarul era ascuns în întuneric, aici este luminat de raze de lumină Această lumină nu servește la evidențierea volumului material al obiectelor, precum lumina soarelui de pe acropola ateniană (cf ) Dimpotrivă, le dizolvă, face din coloane o barieră ajură transparentă Există multe trăsături ale ordinii clasice în construcția lor, dar nu stau liber, ci sunt dublate, iar imposte uriașe deasupra lor le îmbină cu pereții, arcurile de deasupra lor formează un model ritmic continuu Astfel de coloane diferă mai mult de monumentele elenistice (cf ) decât de monumentele medievale (cf și ) Arta plastică romană târzie, în special reliefurile, este foarte eterogenă: aici se pot vedea sarcofage cu figuri pline de mișcare și expresie pasională, ieșind din perete și jucându-se cu clarobscurul bogat; pe lângă aceasta, mai ales în reliefurile Arcului lui Constantin, izbiți compoziții simetrice înghețate, un relief plat aproape oriental cu o gravură abia conturată, figuri scurte stângace Maeștrii romani ai secolului al IV-lea au încercat cu insistență să împace aceste elemente contradictorii Într-un cap imens, un portret al împăratului Constantin ( ), ochii săi larg deschiși, ușor ridicati, cu pupilele clar marcate, opresc atenția Dar aceasta este o spiritualitate diferită decât în portretele regretaților antonini (cf ), aceasta nu mai este o personalitate liberă a timpurilor străvechi În fața noastră nu este o față vie, nu un erou, ci o mască uriașă, un idol teribil, un obiect de cult Konstantin este o persoană în care căutările, anxietatea individului au dus la o dogmă impersonală, o religie Acesta este capul bisericii, conducătorul pământesc, asemănător vechiului popor răsăritean (cf ) Clab-obscurul sofisticat al secolului al II-lea lasă loc materialității brute a formelor, masa de piatră este cu greu însuflețită de redarea trăsăturilor Noile idei artistice, exprimate în monumentele romane târzii, s-au reflectat în vederile estetice ale lui Plotin ( - d Hr ) El a fost creatorul teoriei artei, anticipând dezvoltarea artei de mulți ani El și-a dezvoltat concepțiile estetice pe baza doctrinei coborârii spiritului în materie El considera materia un principiu păcătos, iar spiritualitatea divină Plotin a apărat ideea spiritualității unei opere de artă, a primatului ideii de a fi întruchipat artistic Cu aceste opinii, Plotin caracterizează mentalitatea societății antice târzii Dar, într-o privință, Plotin are un înțeles mai larg Doctrina imitației naturii de către artist a adus teoria artei din antichitatea târzie într-o adevărată fundătură, a amenințat cu anularea principiului creator în artă Un contemporan al lui Plotin Longinus i se atribuie opinia: „arta este perfectă atunci când pare a fi natură” Pretinzând că artistul urcă în lucrările sale la principiile fundamentale ale lucrurilor, Plotin l-a asemănat cu creatorul întregii lumi vizibile, creatorul Acest lucru a ridicat importanța creativității artistice Plotin a pus în contrast sarcinile cognitive ale artei cu naturalismul și înfrumusețarea antichității târzii Nu e de mirare că punctele de vedere ale lui Plotin, în ciuda fundamentelor lor mistice, au atras teoreticienii artei din Renaștere și secolul al XVIII-lea Arta romană târzie, ca creație a unei epoci de cotitură și căutare, nu putea fi la fel de perfectă ca arta anilor maturi În arta romană târzie uneori apar semne de decădere reală, sălbăticia societății antice Dar interesul său deosebit constă în faptul că arată trăsăturile unei noi ere, care, sub influența diversă a diferitelor forțe istorice, s-a conturat în acel moment și a determinat dezvoltarea artistică a întregii Europe de Vest timp de milenii Nu numai romana târzie, ci toată arta romană palidează în comparație cu arta Greciei antice Acest lucru a fost recunoscut cu amărăciune de către romanii avansați chiar și în timpul epocii de aur a culturii romane În Roma antică, arta ocupa un loc mai modest decât în Grecia La Roma nu găsim o asemenea pricepere spirituală, un gust impecabil atât de dezvoltat, ca în Grecia Integritatea creativității grecești a rămas întotdeauna străină romanilor, predispuse la eclectism Dar, desigur, toate acestea nu determină semnificația istorică a moștenirii artistice romane Arta romană este o continuare firească a Greciei; linia dintre arta elenismului și Roma nu este întotdeauna ușor de trasat Ideea de umanism (humanitas după Pliniu) a fost moștenită de romani de la greci și i-a inspirat pe cei mai buni reprezentanți ai acestora Realizările înalte ale culturii micilor orașe grecești au fost supuse unui test sever atunci când a apărut nevoia de a le întruchipa în practica de viață a locuitorilor puterii mondiale Roma a făcut o treabă excelentă în acest sens La Roma, ideea de om a căpătat un caracter mai concret Construirea unor orașe uriașe care deservesc nevoile unei populații mari, structuri inginerești, dezvoltarea artei portretului, relieful istoric - toate acestea au fost o expresie a acestui punct de cotitură Arta romană a fost mult mai răspândită atât în rândul populației romane, cât și în rândul coloniilor sale împrăștiate în întreaga Mediterană Arta romană trebuia să cadă sub atacul barbariei, dar moștenirea ei nu s-a pierdut Întregul Ev Mediu și chiar vremurile moderne, de la Renaștere până în secolul al XVIII-lea, și-au datorat cunoștințele cu Grecia Romei Arta romană completează istoria artei antice Desigur, este aproape imposibil să se determine limitele exacte ale acestei perioade: în diferite zone ale culturii și în diferite tipuri de artă, ele cad în momente diferite Cu multe dintre realizările sale artistice, Roma antică anticipează Evul Mediu și timpurile moderne; totodată, în Evul Mediu, mai ales pe pământul Italiei, se pot găsi numeroase vestigii ale antichității Era mai greu pentru contemporani decât pentru posteritate să observe schimbarea; dar este evident din perspectivă istorică Goethe a simțit acut linia dintre antichitate și vremurile moderne, când în Sicilia natura sudică îi amintea de imaginile lui Homer „Ei descriau ființa însăși”, a scris el despre antici, „și de obicei efectuăm; au spus o poveste groaznică, noi spunem o poveste groaznică Ulterior, Schlegel a pus în contrast „poezia posesiunii”, caracteristică antichității, „poezia atracției”, care generează timpuri noi Hegel a definit aceste două perioade ca fiind perioade ale artei ideale și ale artei romantice Și Goethe, și Schlegel și Hegel Alpatov, vol I a avut în vedere unitatea întregii culturi artistice a antichității, linia profundă care desparte antichitatea de vremurile moderne Originalitatea artei antice este determinată de soarta istorică a popoarelor din antichitate Sclavia antică a făcut posibilă o creștere extraordinară a producției în Grecia, dezvoltarea unei persoane aproape eliberate de munca fizică, înflorirea culturii filozofice și estetice; aceste condiții sociale au determinat că, în ciuda democrației din Grecia și a plebeilor din Roma, în cultura antică exista multă cultură aristocratică, totul era soarta elitei alese (Nu degeaba ideea tipăririi cărților și a răspândirii cuvântului nici măcar nu a apărut în antichitate ) Numai în timpul crizei sclaviei a răsărit gândul la egalitatea oamenilor în mintea gânditorilor progresiști din antichitate, dar oamenilor antici nu li s-a oferit posibilitatea de a trage toate concluziile din aceasta Acest lucru nu trebuie uitat atunci când se face o evaluare istorică a culturii antice Omul modern vede în oamenii străvechi strămoșii săi spirituali, profesorii, idealul înțelepciunii și al perfecțiunii morale Dar să auzim ce credea unul dintre cei mai mari gânditori ai antichității, Aristotel, despre sclavie „Omul”, spune el, „nu se poate lipsi de unelte Unele dintre aceste unelte sunt animate, altele sunt neînsuflețite Un sclav este o proprietate animată și cea mai perfectă dintre unelte ” Aristotel se răzvrătește împotriva părerii că sclavia este contrară naturii și se bazează pe nedreptate Numai acest lucru este suficient pentru ca omul modern, și mai ales omul rus, care s-a răzvrătit mereu cu ardoare împotriva iobăgiei, să simtă linia profundă care îl desparte de viziunea despre lume a anticilor Aruncând o privire generală asupra antichității, putem spune că alcătuirea spirituală a omului antic este determinată de predominanța în el a principiului rațional asupra celui voinic, dorința de calm și statornicie asupra dorinței de mișcare „Ceea ce este în cea mai bună stare nu are nevoie de acțiune”, spune Aristotel despre zeii greci Acest lucru este legat de dezvoltarea slabă a înțelegerii istoriei în antichitate și, în același timp, de tendința unei persoane de a se exprima impersonal în creativitate Dimpotrivă, un om al timpurilor moderne are mai dezvoltat în sine un principiu voinic, o atitudine eficientă față de lume, un obicei de a-și imagina lumea în variabilitatea ei, în devenire, o nevoie de manifestare personală, de exprimare a celei mai intime în art Depozitul spiritual al omului antic și-a pus amprenta asupra întregii arte antice; s-a manifestat în primul rând în completitudinea și perfecțiunea celor mai bune creații ale sale, pe care grecii le-au numit cuvântul „teleion”, în acea plinătate de expresie, integritate și armonie a părților, care încântă atât de mult fiecare creație antică, trăsături care i se păreau adesea atractive unui persoană a timpurilor moderne, dar un ideal de neatins Aceste trăsături ale lucrărilor antice sunt imediat evidente când se vede rămășițele antichității printre monumentele timpurilor moderne Nu fără motiv, după fermecătorul templu roman din Assisi, Goethe nu a vrut să se uite la celebra bazilică medievală Sf Francisc La oamenii antici, capacitatea de a transforma conținutul bogat al vieții într-o formă completă și frumoasă a fost foarte dezvoltată Aceasta metoda Calitatea ne lovește în monumentele antice de tot felul de artă din cele mai diverse perioade ale sale În orașele antice, în special în Pompeii, oamenii care sunt obișnuiți cu marile orașe moderne sunt frapați de claritate și vizibilitate, de absența unor piețe spectaculoase întoarse spre străzile caselor, de absența acelei dorințe de îndepărtat, de dincolo, care înalt turle și acoperișuri ascuțite dau orașelor medievale; dimpotrivă, suntem atrași de completitudinea caselor străvechi, senzația de calm fiind care emană din fiecare sală sau peristil Dacă comparăm Panteonul Roman cu Sofia din Constantinopol - monumente separate între ele de numai patru secole - vom observa o vizibilitate calmă, o corespondență rezonabilă a părților din monumentul roman și o impresie de înălțare instabilă, adâncime nemărginită, imensitate în unul bizantin Vom aborda aceeași diferență dintr-un unghi diferit dacă ascultăm cum a explicat Rodin diferența dintre sculptura antică și cea modernă Anticii, susținea el, ridicau șoldul în statuia unde era cea mai mare încărcătură, de unde și impresia de conformism, echilibru, chiar și atunci când se transmite un moment de mișcare Dimpotrivă, sculptorul timpurilor moderne își ridică șoldul doar pentru a exprima efortul, eficacitatea omului În acest sens, ar trebui să reamintim și diferența dintre Oedip și Macbeth, dintre tragedia anticilor, care este pedepsită de o persoană nevinovată, și tragedia timpurilor moderne, care decurge dintr-o coliziune cu mediul unei persoane active Această diferență se reflectă și în pictură: pictura antică nu cunoaște o mișcare consistentă în profunzimea tabloului, nu lasă privitorul să intre în ea, nu îi permite să se deplaseze în spațiul său, să fie transportat acolo cu experiențele sale, ceea ce a devenit posibil odată cu apariţia perspectivei în arta timpurilor moderne Pictorul antic, chiar și în acele cazuri în care folosește lumini colorate libere, aproape ca impresioniștii, conturează, sculptează forma, acordând atenția principală nu atât raportului dintre corpuri, cât fiecăruia separat În atingerea unui pictor antic aproape că nu se simte un gest de mână, personalul este subordonat universalului, nu există un atac liric care să pătrundă în desenele artiștilor noului timp ( cf p ) Acest spirit pur antic este exprimat în toate manifestările antichității Îl găsim și în cupletele grecești, în care se spun multe în câteva cuvinte, entuziasmul s-a domolit și nu există nicio rapiditate a versurilor timpurilor moderne Un fragment de coloană grecească, un mâner de vază grecească sau o monedă antică uzată mulțumesc ochiului, deoarece frumusețea impecabilă este răspândită uniform în toate părțile lor și perfecțiunea este pe deplin atinsă în ele ' CAPITOLUL OPT Să nu fie nimic între noi: eu și inul țesut subțire, o acoperire ușoară pe tine - zidul lui Semiramis Pavel Silenciary Bătrânul a ales ca ispravă să nu bea timp de patruzeci de zile Când s-a încins, și-a clătit paharul, umplându-l cu apă și l-a atârnat în fața lui, iar întrebat de frați de ce face asta, a răspuns: ca să sufere mai mult de sete și să primească o răsplată mai mare de la Dumnezeu patericon grecesc În secolul al XV-lea, noua religie a triumfat în tot Imperiul Roman Spre deosebire de mitologiile antice, ea a învățat că Dumnezeu a devenit om, iar acest lucru trebuia să servească drept înălțare a omului, dar ea i-a reamintit neobosit că el este muritor, că trupul său este perisabil și, astfel, i-a inspirat pe oameni disprețul pentru pământesc Dumnezeu a suferit pentru oameni, spuneau predicatorii, prin suferință a ajuns la slava veșnică, iar acest lucru a contrazis preceptele religiei antice, toată gândirea antichității Dar, aparent, vederile vechi sunt încă puternic înrădăcinate în minte În secolul al IV-lea, la scurt timp după victoria noii religii, este profund afectată de păgânism Gândirea liberă a omului antic încearcă să fundamenteze rațional dogmele de necunoscut, interpretând alegoric miturile păgâne și creștine Adevărat, filosofia în persoana lui Tertulian ajunge la negația rațiunii, dar totuși nevoia de reflecție filozofică nu putea dispărea imediat „Omul are liberul arbitru”, proclamă unii cu mândrie „Da”, răspund ei, „dar predestinația domnește peste soarta lui” „Omul nu este o parte a naturii, ci scopul creației”, spun apărătorii omului, totuși, aceștia sunt obiectați și prin referire la faptul că el însuși, în propria sa natura este predispusă la păcat și viciu În aceste dispute, susținătorii umanismului antic au trebuit să renunțe la o poziție după alta: o înțelegere rezonabilă a divinității și o justificare filozofică a revelației trebuiau să cedeze loc unui extaz sacru, în care credinciosul căuta să dezvăluie misterul zeitate Spiritualul înlocuiește treptat corpul, lumea este privită ca radiația unei zeități și își pierde treptat semnificația independentă În locul viziunii clare asupra lumii a gânditorilor antici, se trezește o credință întunecată în forțele necunoscute omului, ca și cum magia antică ar fi reînviată, s-ar părea, deja complet învinsă de religia lui Apollo Desigur, mințile eminente ale epocii, precum Augustin, cu toată râvna pentru noua credință, și-au păstrat atașamentele străvechi Și totuși, conștiința morală a oamenilor s-a schimbat drastic Stoicii antici, inclusiv Cicero, au cerut virtute pentru că o viață fericită își găsește justificarea în sine Dimpotrivă, Augustin l-a îndemnat cu insistență pe om la virtute de dragul mântuirii în viața de apoi Arta acestei perioade de tranziție a avut în mod firesc un caracter foarte ambivalent Se numește antichitate creștină sau artă veche creștină A fost răspândită în interiorul Imperiului Roman, în est - până în Mesopotamia, în sud - până în Egipt, în vest, rolul principal i-a revenit Italiei Deja în acești ani, în ea sunt conturate două teme principale, care în arhitectură au ieșit la lumină mai ales pe deplin Aceste teme corespund, pe de o parte, sarcinilor de slăvire a eroului creștin și, pe de altă parte, nevoilor comunității creștine Aceste două sarcini au fost rezolvate prin crearea a două tipuri de templu care dominau la acea vreme: centric și longitudinal Bisericile, în plan rotund, rotunde, sunt construite în principal peste mormintele martirilor care au murit apărând noul crez, sau peste mormintele suveranilor care l-au patronat Mausoleul din Constanța (cf ) aparține acestui tip de construcție În vremuri ulterioare, rotondele au servit drept locuri de botez Planul rotund al rotondei era în bună concordanță cu mormântul aflat în centrul acesteia, care păstra moaștele unui luptător pentru noua credință, sau cu un cristel rotund în care era scufundat trupul celui botezat Corespondența cochiliei arhitecturale cu miezul său interior vorbea despre păstrarea tradiției antice a mausoleelor, movilelor funerare sau parțial a unui peripter Multe caracteristici ale arhitecturii antice au fost transferate în aceste temple antice mausoleu Erau echilibrați, calmi; cupola lor rotunjită lin peste spațiul din mijloc, colonada o înconjura din toate părțile În astfel de rotonde, defunctul a găsit pacea finală, care era idealul virtuții străvechi Adevărat, deja în aceste rotonde, iluminarea strălucitoare a spațiului de sub dom a distrus materialitatea formelor, volumul a lăsat locul unui mediu de lumină neîncarnată Omul-erou și-a pierdut contururile clare, s-a transformat într-un martir creștin necorporal (cf ) Un cerc similar de idei stă la baza celor mai vechi sarcofage Sarcofagul creștin antic este diferit de stela greacă, o lespede care trebuia doar să le amintească supraviețuitorilor de decedat Creștinilor nu le păsa de incoruptibilitatea trupului, ca vechii egipteni; incoruptibilitatea moaştelor era privilegiul unor sfinţi Dar totuși, sarcofagul, o cutie de piatră, trebuia să păstreze rămășițele muritoare ale unei persoane până la Judecata de Apoi În aceste vechi sarcofage creștine de marmură, atașamentul unei persoane din antichitate față de lux și splendoare, pe care predicarea ascezei nu le-a putut eradica imediat, era încă evident Nu e de mirare că sarcofagele erau bogat decorate cu reliefuri Liniștea defunctului este tulburată de imagini cu bătălii și bătălii (sarcofagul lui Helen, Vatican) Ulterior, pereții lor au început să fie acoperiți cu imagini ale evenimentelor Evangheliei Lângă tâmplele rotunde, cea longitudinală tip de templu, așa-numita bazilică Scopul principal al bazilicii era acela de a servi drept loc de întâlnire pentru membrii unei comunități mari În antichitate, templele de acest tip erau aproape necunoscute Templul egiptean era destinat unei procesiuni solemne, dar sanctuarul său era ascuns celor neinițiați Templele grecești și romane erau sediul divinității: sacrificiile se făceau, se pare, în fața templelor, într-o zonă deschisă În noua religie, comunitatea unită a jucat un rol nemăsurat mai mare În limba de atunci, comunitatea simboliza întreaga biserică Templele erau un loc de întâlnire pentru toți membrii săi, templul trebuia să servească drept expresie a unității comunității Aici, în prezența comunității, a avut loc sacramentul principal Adevărat, în vechile bazilici creștine ( ), spațiul lor împărțit de colonadă nu era complet completat (capriorii acoperișului erau în majoritatea cazurilor deschise de jos) Bazilicile își găsesc prototipul în arhitectura romană antică (cf ) Dar în ele mișcarea spre partea de est cu semicercul său a căpătat o importanță predominantă Aici s-a săvârșit sacramentul principal, ochii închinătorilor erau îndreptați către acolo, de acolo razele soarelui răsărit pătrundeau prin ferestre în timpul slujbei de dimineață Această orientare a vechilor bazilici creștine spre est le deosebește de prototipurile lor din Roma antică, care aveau adesea două curbe pe fiecare parte și intrări pe laturi largi În vechile bazilici creștine, pentru prima dată, mișcarea a fost introdusă în arhitectură ca expresie a unui impuls spiritual, pe care peripterul grec antic, plin de o liniște importantă, nu-l cunoștea Această înțelegere a arhitecturii corespunde locației picturilor murale ale bazilicilor creștine antice Accentul lor era semicercul altarului și arcul de triumf care încadra altarul Aici, deasupra altarului, se vedea de obicei o figură imensă a capului bisericii, înconjurată de ucenicii săi sau de un suita solemnă În câteva decenii, însăși imaginea lui Dumnezeu a fost supusă unei procesări radicale La început, imaginile lui nu existau deloc, erau considerate inacceptabile Se credea că, spre deosebire de zeii păgâni, zeul creștin nu putea fi exprimat în imagini artistice Lot a început să-l transmită alegoric sub forma unui păstor tânăr și frumos, uneori asemănător cu vechiul Apollo În cele din urmă, a triumfat imaginea unui oriental cu barbă lungă, cu o privire severă și un gest solemn de profesor De obicei stă pe un amvon, un tron, printre ucenici ascultându-l cu respect (Roma, biserica Pudenziana) Profesorul devine capul bisericii, ia trăsăturile unui suveran laic Puterea de stat a Romei a dat libertate bisericii, dar pentru aceasta ea a cerut ca biserica și arta bisericească să servească la realizarea ideii de stat Pereții laterali ai bazilicilor erau adesea decorați cu imagini ale unor episoade legendare individuale Ele pot fi comparate cu metopele templelor antice grecești Dar aici au fost imortalizate nu numai biruințele lui Dumnezeu, ci și suferințele lui, toate vicisitudinile vieții sale pământești Zidurile Bazilicii Sf Ravenna Apollinaris of the New au fost acoperiți cu imaginea unei profesii solemne Fecioare drepte cu degetele ramurile în mișcare în mâinile lor cu un pas lent sunt trimise la locul sacramentului Coloanele cu arcade par să răspundă acestei mișcări dimensionale Adevărat, spre deosebire de procesiunile sacre din templele și palatele antice, însăși figurile par să fie înghețate pe loc și doar privirea lor exprimă un impuls spiritual, atracție Transferat într-o cameră închisă, semiîntunecată a templului, alaiul este mai concentrat, mai intim decât procesiunile de pe pereții templelor egiptene Primele secole de la recunoașterea creștinismului au trecut în Occident în încercările de a împăca diferite tradiții și mișcări artistice Aici puteți găsi imagini care au păstrat caracteristicile străvechi într-o prospețime uimitoare; alții, dimpotrivă, anticipează dezvoltarea ulterioară Europa de Vest se confruntă cu o influență deosebit de profundă venită chiar din măruntaiele Orientului: din Asia Mică, Siria, Mesopotamia Mare artă, o tendință artistică integrală a fost creată pe această bază în jumătatea de est a imperiului, în Bizanț Pe parcursul a aproape o mie de ani de existență, cultura Bizanțului a suferit schimbări semnificative Dar totuși, începând din secolul al VI-lea, când a prins în cele din urmă contur, și-a păstrat trăsăturile permanente timp de multe secole Statul bizantin a fost singurul fragment al Imperiului Roman care a supraviețuit de la barbari în timpul ofensivei lor împotriva Europei Acest lucru a fost favorizat în primul rând de condițiile naturale: capitala Bizanțului, Constantinopolul, se afla pe Bosfor, care nu putea fi luat de pe uscat Bizanțul a păstrat multă vreme forme străvechi de economie, lăsate în uitare în Occident la acea vreme Adevărat, bizantinii nu se puteau proteja de influența mediului barbar Barbarii au fost luați în serviciu de către împărați; îşi păstrau obiceiurile, li se cerea doar să renunţe la tribul lor Bizantinii înșiși se numeau romani, dar în realitate erau semi-barbari de sânge Întreaga structură a statului bizantin, politica bizantină, modul de viață, obiceiurile, mobilierul, luxul depindeau în mare măsură de mediul barbar Cu toate acestea, statul bizantin și-a păstrat originalitatea modului său de viață Baza sa economică era comerțul; a fost foarte favorizată de poziţia geografică a capitalei bizantine Bizantinii au făcut comerț cu țările din Orient și Occident, așa cum romanii au făcut comerț cu coloniile lor Meșteșugurile, în special producția de bunuri de lux, sclavia, păstrate în Bizanț, și toată activitatea economică erau sub strictă supraveghere a statului Proprietarii bizantini erau complet dependenți de principalul purtător al puterii de stat - împăratul bizantin Împărați bizantini se considerau moștenitori ai lui Augustus roman Ei au păstrat multe obiceiuri romane, precum triumfurile Se credea că împăratul a fost ales de popor, deși aceasta era doar o singură apariție Monarhia bizantină semăna cel mai mult cu vechile monarhii din Orient; Monarhia Iranului a servit în multe feluri drept model pentru regii bizantini Puterea lor nu avea limite; regii aveau absolut totul este permis Setea de putere, teama constantă de a o pierde, i-au împins la acte de cruzime, rafinamentul lor depășind faptele despoților din Orientul antic Apariția împăratului în fața poporului era privită ca un adevărat triumf În timpul recepțiilor, eticheta a fost respectată cu strictețe: țarul s-a așezat pe un tron înalt de aur, pe părțile laterale ale lui se înghesuia o suită în haine bogate de aur Muritorii au căzut prosternați în fața lui Bizantinii au acordat o mare importanță etichetei ca mijloc de întărire a autorității puterii Împăratul Constantin Porphyrogenitus a descris ieșirile solemne ale împăratului într-un eseu special „Despre ceremonii” Alături de împărat, a doua mare putere din Bizanț a fost biserica Împărații bizantini s-au prezentat drept fii credincioși ai bisericii În realitate, ei au dispărut autocratic de treburile bisericii, aprobând patriarhii la discreția lor În acest sens, Bizanțul a continuat tradiția Greciei antice, unde miniștrii religiei nu au deținut niciodată puterea politică Monarhia bizantină nu numai că avea deplină putere, dar a avut și o influență profundă asupra bisericii, asupra credințelor religioase Reprezentările ierarhiei seculare, pământești, au fost transferate în ierarhia spirituală Mântuitorul, care, conform legendelor străvechi, ar fi umblat pe pământ, însoțit de pescari desculți și a predicat oamenilor de rând, a fost prezentat de bizantini ca un rege așezat în ceruri Era înfățișat în veșminte regale, cu o coroană pe cap Îngerii de gardă au fost plasați lângă tronul său Sfinții și-au întins mâinile spre el, cerând milă, sau s-au prosternat înaintea lui, ca curtenii la înfățișarea suveranului Monahismul era mai independent de monarh Dar și-a cumpărat libertatea cu prețul părăsirii vieții Viața retrasă a călugărilor în schițe, departe de oraș și de agitația lui, amintea de viața înțelepților antici ai școlii cinice Călugării bizantini propovăduiau o existență inactivă, justificând-o prin nevoia sufletească de contemplare pură Bizantinii au fost invariabil atrași de filosofia greacă Reflecțiile filozofice și disputele dogmatice au ocupat mințile în primele secole ale existenței Bisericii Bizantine Desigur, exprimarea liberă și dezvoltarea propriilor convingeri, ca și în cele mai vechi timpuri, era atunci imposibilă La Sinoadele ecumenice, era vorba despre ortodoxia sau incorectitudinea diferitelor învățături Membrilor comunității li se cerea nu numai să respecte ritul, ci și să recunoască dogma cu toată ființa lor Prima și principala întrebare a fost întrebarea despre natura lui Hristos și a Maicii Domnului Opiniile erau în continuă schimbare: aceleași dogme erau fie declarate ortodoxe, fie blestemate ca eretice Doctrina lui Arie, care susținea că Hristos, fiul lui Dumnezeu, a fost creat de el, s-a bucurat de o recunoaștere deosebită în rândul barbarilor, care erau străini de toate subtilitățile dogmei Ulterior, învățătura monofiziților s-a răspândit, recunoscând doar o singură natură în Hristos La Sinoadele de la Efes și de la Calcedon ( și ), a câștigat opinia care a încercat să fundamenteze mitul vieții pământești a lui Hristos cu doctrina filozofică a întrupării Logosului, mintea lumii În secolul al IX-lea, biserica de est s-a separat de cea de apus Motivul pentru aceasta a fost una dintre formulele crezului Dar adevărul Alte motive pentru discrepanța au fost diferențele în întregul depozit, în viziunea asupra lumii a bisericii laice romane și a bisericii mai contemplative din Orient Arta a ocupat un loc onorabil în viața societății bizantine La Constantinopol s-au păstrat rămășițele palatelor bizantine; cel mai bun dintre ele, Tekfur-Saray, aparține secolului XIV; există dovezi că picturile istorice acopereau pereții sălilor luxoase ale palatului Totuși, arta seculară a jucat cu greu un rol important în Bizanț Biserica a subordonat timpurii artiștii supravegherii sale Chiar și Vasile cel Mare a apreciat foarte mult pictura ca mijloc de răspândire a doctrinei și a considerat că puterea picturii este mai mare decât elocvența Sinoadele bisericești au acordat o atenție deosebită dezvoltării tipurilor canonice de imagini Toată creativitatea artistică era sub supravegherea strictă a autorităților spirituale Adevărat, artiștii erau ținuți la mare stimă în Bizanț În biserica Sf Maestrul apostolic Eulalius și-a descris autoportretul într-o scenă a Evangheliei În Menologia Vaticanului, artiștii s-au abonat la miniaturi individuale pe care le-au realizat Arta bizantină este indisolubil legată de ritul bisericesc În Bizanț este greu de determinat unde se termină ritul și unde începe creativitatea artistică Închinarea bizantină a fost un act simbolic care ia amintit închinătorului de istoria rasei umane, așa cum este spusă în Scriptură Fiecare mișcare a preotului, fiecare text citit sau cântare sunat era considerată ca o aluzie la cutare sau cutare eveniment din istoria sacră Cu toate acestea, nu era sarcina liturghiei bizantine să creeze în fața ochilor martorilor o impresie înșelătoare a unei vieți legendare, așa cum s-a întâmplat mai târziu în misterele medievale Artele plastice ale Bizanțului renunță curând la orice imitație a vizibilității și se străduiește să dezvăluie esența lumii prin denumirea ei alegorică Toate acestea nu excludeau faptul că maeștrii bizantini în lucrările lor au dat dovadă de observație și inspirație poetică reală Originea artei bizantine este foarte complexă Nu a fost creat doar ca urmare a căutărilor bizantinilor înșiși, pe baza experienței lor de viață În spatele umerilor bizantinilor se afla o tradiție culturală veche de secole Monarhii bizantini transferă moștenirea artistică a Romei imperiale în capitala lor de est Principalele surse care au alimentat arta bizantină au fost Grecia antică și Orientul Capitala bizantină, mai ales în primele secole de existență, a fost un adevărat oraș elenistic Străzile și piețele sale întinse erau mărginite de portice cu mai multe coloane Peste tot stăteau statui antice, lucrări ale unor maeștri celebri ai antichității Zeii păgâni nu i-au făcut de rușine cu goliciunea lor: bizantinii aveau suficientă toleranță față de Homer și alți autori antici și apreciau subtil frumusețea lor poetică Obiceiurile antice erau realitatea vie a Bizanțului Nu degeaba bizantinii au chemat-o pe Maica Domnului pentru ajutor la concursurile de la hipodrom și și-au justificat patima cu referiri la profetul Ilie, care se rostogolise într-un car la cer Cele mai bune lucrări bizantine poartă amprenta unei frumuseți și a unui gust subtil, pur elen Dar asta, Alpatov, vol I desigur, nu excludea faptul că motivele antice au fost supuse unei reinterpretări semnificative de către bizantini În secolul al IV-lea, Grigore Teologul pictează un tablou al primăverii în imagini poetice vii: „Acum cerul este transparent; acum soarele este mai sus și mai auriu; acum cercul lunii este mai strălucitor, iar oștile stelelor este mai pură Acum valurile se împacă cu țărmurile, norii cu soarele, vânturile cu aerul, pământul cu plantele Acum izvoarele curg mai transparent, acum râurile curg mai abundent, eliberate de legăturile iernii Lunca este parfumată, planta înflorește, iarba este tăiată scurt, iar mieii galopează pe câmpurile aurii Deja pășesc oi și boi, cântă la flaut, cântă un cântec și întâlnește primăvara sub copaci ” Toate aceste imagini amintesc de motivele poeziei grecești (cf ) Cu toate acestea, pentru un predicator creștin, ele servesc doar ca mijloc de a descrie starea de spirit a Paștelui Festivalul naturii este descris ca un fel de sărbătoare bisericească Bizanțul și-a extins puterea cu mult dincolo de limitele monarhiei lui Alexandru Țările din Orient care făceau parte din ea - Asia Mică, Siria, Egipt, Mesopotamia - au alimentat școala bizantină Bizantinii au învățat de la perși ceremonialul lor de curte, au importat de acolo țesături bogate, decorate cu ornamente și animale fantastice Monumente legate de memoria locurilor sfinte și, în special, de biserica de deasupra mormântului lui Hristos, au fost aduse din Palestina în Bizanț Tipul bazilicii cu cupolă a pătruns din Asia Mică În Egipt, așa-numita artă coptă se dezvoltă în timpurile creștine timpurii; Egiptul a fost o fortăreață a monahismului și a ascezei Aici înflorește producția de țesături artistice, sculptură în lemn Alexandria, păstrând încă farmecul unui oraș elenistic, a furnizat Bizanțului manuscrise ilustrate și fildeș sculptat de un gust rar Pe baza acestei abundențe de surse, ar fi greșit să considerăm arta bizantină dependentă, iar școala metropolitană de artă bizantină ca fiind necreativă Timp de multe secole, cele mai bune lucrări de artă bizantină au apărut din Constantinopol În secolele V-VI, Europa de Vest era dominată de barbarie; chiar și în Italia, inundată de triburi germanice, legătura cu tradiția străveche a fost aproape întreruptă; doar mozaicurile bisericii romane Santa Maria Maggiore (secolul V) și frescele bisericii Santa Maria Antiqua (secolele VII-VIII) păstrează amintirea formelor străvechi În aceste secole, a avut loc prima și cea mai strălucită ascensiune a artei bizantine Atinge cea mai mare înflorire sub Justinian ( - ) Iustinian afirmă puterea mondială a Imperiului de Est în Africa, Italia și sudul Spaniei, întărește poziția internă, unește legile străvechi Sub Justinian, arta bizantină dobândește deplina independență Mausoleul lui Galla Placidia din Ravenna datează de la mijlocul secolului al V-lea ( ) Clădirea a servit ca mormânt al unei prințese bizantine, fiica împăratului Teodosie Mormântul cu cupola lui, ziduri impenetrabile, cutii joase bolțile și amurgul criptei aparține tipului de clădiri de est Masivul formelor îl deosebește de spiritualitatea mausoleului din Constanța (cf ) Cu toate acestea, pereții mormântului Ravenna au fost acoperiți în partea de jos cu căptușeală de marmură prețioasă din cele mai delicate nuanțe, partea superioară a pereților strălucește cu mozaicuri și este decorată cu ornamente florale luxuriante În centrul cupolei se află o cruce simbolică, pe pereți sunt figuri de martiri pe fond albastru, deasupra intrării se află un mozaic realizat în culori deschise: Hristos ca păstor printre oi și un peisaj Aceste mozaicuri sunt încă destul de aproape de pictura din catacombe, cu figurile sale palide care ies din semiîntuneric Adevărat, sfinții din mormântul Ravenna sunt prezentați ca și cum ar fi plutind pe un fundal albastru, dar ei ies în evidență prin siluete clare și arată ca profesori de filosofi antici Toate acestea înseamnă că bazele viziunii artistice antice asupra lumii nu au fost încă depășite complet în mormântul lui Galla Placidia În arta epocii Justinian, vechile tradiții sunt reinterpretate radical Principalul monument al epocii este biserica Sf Sofia la Constantinopol, creația a doi arhitecți, Anthemius din Thrall și Isirod din Milet (p ) Amândoi, desigur, au văzut bazilicile din Asia Mică, în care sarcina de a combina tipurile cu cupolă centrală și bazilică fusese deja stabilită Este posibil să fi auzit despre cel mai mare templu cu cupolă din antichitate, Panteonul Roman * La Constantinopol a fost ridicat un mic templu al lui Sergius și Bacchus, anticipând-o pe Sofia, cu o cupolă peste un octaedru Biserica Sf Sophia, cu domul uriaș și semidomurile care o susțin, depășește toate aceste clădiri prin dimensiunea și tehnicile sale de construcție îndrăznețe Dar, desigur, semnificația acestui monument este departe de a fi limitată la reușite în construcție Contemporanii au înțeles bine perfecțiunea artistică a bisericii Sf Sofia A fost descrisă de istoricul Procopius, cântat de poetul epocii Justinian, Paul Silentiary În istoria arhitecturii sunt puține clădiri care să dea naștere la aceeași bogăție de impresii artistice ca această minunată clădire După planul constructorilor, biserica Sf Sophia trebuia să facă parte din compoziția arhitecturală a palatului imperial și, ca și sala cu cupolă a băilor romane (cf p ), să constituie una dintre principalele săli din față ale acestei uriașe clădiri Aceasta exprima clar ideea bizantină a dependenței bisericii de stat În construcția templului, acest lucru se resimte încă prin faptul că acesta este alăturat de o curte deschisă, un pronaos acoperit cu bolți în cruce și coruri pe părțile laterale ale spațiului cu cupolă În vestibul, în tribunele corului și în coridoarele laterale, nu se simte deloc că se intră într-un templu; acestea sunt mai degrabă sălile din față ale palatului imperial: aici se văd pereți acoperiți cu marmură netedă, coloane înalte pe care se sprijină bolțile; aici ordinea se păstrează în sensul inițial, coloanele așezate pe rând servesc drept suport pentru bolțile în cruce În coruri și în coridoarele laterale se afla scaunul închinătorilor în timpul slujbei bisericești ( ) Au existat locuri vizuale de unde era percepută acțiunea care a avut loc în spațiul de sub dom Un călător occidental din acea vreme, Liutprand, a comparat riturile din St Sofia Cu un spectacol de teatru Dar nu trebuie decât să se apropie de marginea corului și să privească în spațiul deschis de sub cupolă, iar privitorul este cuprins de impresia de măreție și frumusețe extraordinară ( ) În arhitectura anterioară, se pot găsi analogii cu motivele arhitecturale individuale ale bisericii Sf Sofia Dar un astfel de raport între navele laterale și spațiul cu cupolă, ca în St Sophia, nu se găsește nicăieri: de aici amploarea percepției arhitecturale se schimbă imediat, este izbitoare incomensurabilitatea ocolitoarelor create pentru o persoană și cupola care umbrește serviciul sacru În nicio altă clădire a antichității nu s-a dat măreția lumii într-un asemenea raport cu umanul, ca la Sofia Adevărat, deja Panteonul, cu cupola sa, o aparență de firmament, anticipează acest plan (cf ) Dar în templul antic, acest spațiu cu cupolă era chiar mediul în care trăia o persoană În St Sophia, este percepută doar vizual, deși într-o relație constantă cu navele laterale și corurile Acest raport este plin de semnificații metaforice diverse Fiecare parte din St Sofia amintește de ceva, evocă idei, aruncă lumină reflectată asupra imaginilor adiacente Spațiul de sub dom era puternic luminat, ocolirile erau semiîntunecate (cf ); ocolurile erau limitate de pereți, spațiul cupolei - prin șiruri de coloane; laicii au stat în ocoliri, clericii sub cupolă Bolta în sine este asemănată cu raiul boltă, dar se compară și cu o pajiște înflorită Silentiarul îl numește ulm, care îi umbrește pe închinători cu coroana sa O înțelegere alegorică a tuturor formelor arhitecturale era caracteristică bizantinilor Nu trebuie uitat că întreg templul avea o asemenea semnificație: pronaosul însemna comunitatea, partea de altar era clerul, altarul însuși era tronul; lumânările sunt ca stelele Acest lucru amintește oarecum de simbolismul templului egiptean Dar templul egiptean însemna doar natură Templul bizantin avea un sens mai larg - lumea, zeul și omul Dar cel mai important este că toată această bogăție de semnificații corespundea unei bogății excepționale de impresii pur arhitecturale Fotografiile nu pot da o idee despre templul Sophiei în aceeași măsură în care dau o idee despre templul doric Raportul dintre spațiul cu cupolă și culoarele laterale se modifică pe măsură ce punctul de vedere se schimbă Acestea sunt, parcă, aspecte dezvoltate dialectic ale unei poziții filozofice Contemporanii au observat bine această trăsătură a St Sofia Procopius scrie că în Sophia nimic nu oprește privirea, dar totul se atrage în sine, schimbându-se constant, astfel încât spectatorului îi este greu să spună ce i-a plăcut cel mai mult Din partea laterală a navei, spațiul cu cupolă iluminat este vizibil prin arcade deschise (o asemănare a acestui lucru poate fi văzută și în biserica Sf Vitalius din Ravenna) Coloanele sunt, parcă, o măsură a percepției spațiului de sub dom ( ) Dar în nava principală, aceste coloane se îmbină cu peretele și se dovedesc a fi parte integrantă a întregului spațiu uriaș cu cupolă (cf ) Din naosul lateral se pare că acest spațiu nu are limite clare, se profilează ca un tablou încadrat de coloane; dar din naosul principal, este perceput ca un volum imens, dar încă observabil, delimitat de sus de o cupolă, pe laterale de ziduri înalte Două tipuri de arhitectură creștină timpurie, în formă de cupolă și longitudinală, sunt aici reunite într-un singur întreg, dar divers în sens Domul conține ceva eroic, are o semnificație cosmică a asemănării lumii și, în același timp, umbrește aici locul întâlnirii comunității, oameni vii Suporturi hristologice complicate, uneori mărunțiș fără sens, încercări de a reconcilia revelația și filozofia, divine și umană în dogmă - toate acestea au dus la o formă artistică perfectă în creația lui Anthemius și Isidor Combinația acestor contrarii are loc la Sofia pe baza unei înțelegeri deosebite a materiei Nu se poate spune că maeștrii bizantini au abandonat preceptele vechilor constructori Creatorii Sofia au trebuit să se gândească mult la puterea structurii lor îndrăznețe Cu toate acestea, ei nu au găsit satisfacție în dezvăluirea proprietăților materiei, pietrei Nu erau fascinați, ca și constructorii romani, de însăși sarcina de a stăpâni spațiul cu ajutorul unor învelitori proiectate cu viclenie Baza lumii este principiul spiritual, predat Părinții Bisericii Creatorii Sophiei au simțit acest lucru cu instinctul lor artistic Ei ridică înalt bolta uriașă a Sophiei, dar se străduiesc să aibă impresie; parcă, după cuvintele lui Silenciarius, într-un mod de neînțeles, ca un baldachin uriaș, atârnat de funii de aur Adevărat, cupola se sprijină pe pânze, pânze se transformă în stâlpi, dar stâlpii nu sunt evidențiați, se contopesc cu peretele, se mărginesc pe semidomuri, semidomurile se mărginesc pe nișe, iar acestea, la rândul lor, se termină în galerii deschise transparente În St Sophia, pentru prima dată, este exprimată o compoziție de forme arhitecturale și arcade care se îmbrățișează unele pe altele, necunoscute constructorilor antici Începutul rațional al arhitecturii antice se transformă într-un miracol de necunoscut, realizat în mod misterios în piatră Toate părțile arhitecturale ale St Sofia este la îndemână să creeze o astfel de impresie Cei patru stâlpi principali își pierd contururile, fiind incluși în planul pereților laterali ai naosului; cornișa care trece la ei de pe pereții laterali îi desparte de boltă, călcâiul arcelor este despărțit de stâlp Pereții înșiși își pierd caracterul clar al avionului; două rânduri de coloane le fac o barieră ajurata Astfel, spațiul principal nu are limite, se dizolvă în razele de lumină din vest și est și este limitat de semiîntunericul ocolirilor laterale Această impresie este mult facilitată de faptul că doar cinci corespund celor șapte trave ale coloanelor laterale de pe corurile din nivelul inferior; aceasta mărește mișcarea ritmică și reduce claritatea logică a designului Toate acestea, desigur, nu exclud grandoarea clasică revărsată în întreaga clădire În descrierea sa despre Sf Sophia Procopius vorbește despre armonie Decoratiunile Sf Sophia, precum și alte temple iustiniene, până la cel mai mic detaliu corespund ideii lor principale Imagini cu sfinți și icoane împodobite abia acum medalioane goale de placare de marmură Se pare că erau încă oarecum asemănătoare cu imaginile portrete antice Erau situate mai jos, unde stătea mulțimea În dom, care însemna cerul, erau vizibile doar ființe necorporale minunate cu șase aripi albastre Motivele picturale au ocupat inițial biserica Sf Sofia este un loc foarte umil Mozaicurile pronaos descoperite recent sunt de o dată ulterioară Decorul ornamental al templului trebuia să ascundă arhitectura cu bogăția sa de culoare, pentru a facilita impresia maselor Pereții erau acoperiți în partea de jos cu căptușeală de marmură verde-albăstruie și roz Silenciary vorbește despre pajiști înflorite de marmură Lespezile au fost alese cu pricepere, astfel încât nervurile să ofere întregului chip o anumită asemănare cu un val de mare Ordinea antică a fost transformată radical de către bizantini ( ) În locul unui antablament orizontal calm, coloanele sunt unite prin arcade ondulate, care dau impresia unei mișcări ritmice care străbate Rămășițele antablamentului sfâșiat formează așa-numitele imposte deasupra capitelului, asemănătoare ca formă cu capiteluri Capitala în sine, spre deosebire de capitala antică (cf ), formează o matrice ușor disecată Dar toate acestea, precum și imposta, sunt complet țesute cu un model ajurat de marmură În ceea ce privește subtilitatea execuției, acest tipar nu este inferior grecului antic (cf ) Dar în acest ornament, motivele individuale nu se mai disting, el este conceput ca un câmp strălucitor nesfârșit, delimitat la margini de panglici încadrate În acest model uscat, cu formele sale ascuțite, motivele vegetale nu se pot distinge fundal întunecat - totul se dizolvă într-o alternanță fracționată de pete întunecate și luminoase Ornamentul ajurat bizantin repetă într-un mod mic alternanța luminii și întunericului pe pereții laterali ai Sf Sofia (cf ) Biserica Sf Sofia și templele mai mici ale lui Sergius și Bacchus alăturate acesteia la Constantinopol ( ) și Sf Vitalius din Ravenna ( ) caracterizează cel mai important aspect al arhitecturii bizantine, ideea teologică a Sofiei, înțelepciunea Dar teologii bizantini au vorbit și despre întrupare Această idee a fost exprimată de biserica Sf Apostoli Imitația lui a fost templul lui Ioan din Efes, ale cărui temelii au fost recent săpate, iar mai târziu biserica Sf Mark la Veneția Designul simbolic al Sophiei a fost egalat de compoziția spațiilor ei mergând în infinit Templul Apostolilor avea o formă clară și vizibilă din punct de vedere logic de cinci domuri cu o ocolire sub forma unei colonade În cupola centrală era un altar, deasupra acestuia este imaginea lui Hristos, așa cum îl descrie legenda, asemănarea vechiului Zeus Mozaici care descriu evenimentele Evangheliei erau amplasate în brațele crucii Sarcina lor era să dovedească nu numai divinitatea lui Hristos, ci și realitatea vieții sale pământești Concomitent cu adăugarea templului bizantin timpuriu, s-a format stilul picturii murale Mozaicul devine tehnica ei preferată Originile mozaicurilor bizantine se află în antichitate Chiar și meșterii greci au folosit pe scară largă mozaicurile, în special pentru decorarea podelei (cf ) Constând din pietricele separate de diferite culori, mozaicul corespundea căutărilor pitorești ale maeștrilor greci târzii Ei știau din experiență că pictura lor ar beneficia de puterea culorii dacă petele de culoare se îmbină într-un ton general doar în percepția privitorului Baza pitorească a mozaicului antic a fost păstrată în Bizanț Nu degeaba, mai târziu, impresioniștii, și în special Renoir, au admirat atât de mult mozaicurile bizantine ale St Mark la Veneția Mozaiștii bizantini folosesc toată bogăția spectrului colorat Ei sunt bine familiarizați cu culorile albastru pal, verde și albastru strălucitor, liliac pal, roz și roșu de diferite nuanțe, putere și densitate diferite de adunare a luminii, uneori aproape sclipitoare, alteori atenuate și plictisitoare, alteori groase, ca tinctura Culorile complementare ale mozaicului sunt juxtapuse după cum cere ochiul și, în acest sens, pictura bizantină este, parcă, proporțională cu natura umană Nu este alcătuit din culori fantastice, imaginare, ci culori care par să fi trecut prin prisma percepției personale Această latură a colorării mozaicurilor bizantine corespunde cu ceea ce servește moștenirea ordinii antice în arhitectura bizantină Dar ordinea inclusă în compoziția în formă de cupolă își pierde limitele clare, logica materială și constructivă La fel, în mozaicurile bizantine, spre deosebire de pictura antică greacă, culorile fulgeră, luminează și ard cu o strălucire nepământeană; petele roșii și verzi ies din gama generală și strălucesc ca niște pietre prețioase ciudate Fiecare pată de culoare nu numai că denotă un obiect, nu este determinată doar de impresia generală de culoare, ci servește și ca expresie a emoției interioare, a focului sacru în sufletul uman Mozaicul atinge cea mai mare rezistență datorită fuziunii petelor de culoare de smalt cu un fundal auriu Bizantinii iubeau aurul: avea o dublă semnificație pentru ei: atât ca simbol al bogăției și luxului, cât și ca cea mai strălucitoare dintre toate culorile, înconjurând figurile cu strălucire nestingherită Cuburile neuniforme, din care este așezat fundalul auriu, strălucesc constant și transformă planul peretelui într-un spațiu strălucitor Strălucirea cuburilor de aur este sporită doar de faptul că majoritatea mozaicurilor se află pe suprafața concavă a bolților Fondul auriu al mozaicurilor bizantine este aceeași expresie a nemărginitului și a necunoscutului ca și sistemul de semidomuri ale Sf Sofia Mozaicul elenistic a fost conceput pentru a îmbina cuburi individuale într-un loc pitoresc În mozaicul bizantin, chiar și la mare distanță, se disting cuburi individuale, se simte că mozaicul este făcut din pietre Acest lucru i-a ajutat pe bizantini să conecteze pictura și arhitectura Mozaicul, parcă, repeta zidăria zidului; ca un covor colorat, se îmbina cu sculpturile bogate și cu fața de marmură a peretelui Dar în mozaic, transformarea materialului într-o imagine artistică, care îi încântă atât de mult pe clasici, nu este atât de clar vizibilă Se simte întotdeauna într-un mozaic că aurul său este la fel de prețios precum hainele regale și preoțești, vasele și salariile falsificate În Constantinopol, până de curând, monumentele mozaicurilor bizantine timpurii erau aproape necunoscute Cele mai multe dintre ciclurile supraviețuitoare sunt în Salonic, în Ravenna, în Niceea Dar ele ne permit să judecăm caracterul școlii metropolitane În mozaicurile Bisericii Sf Vitalii din Ravenna, rare exemple de artă seculară bizantină, sunt reprezentați pe un perete de împăratul Iustinian și episcopul Maximian, însoțiți de o suită, pe celălalt perete - împărăteasa Teodora Portretul imaginilor lor nu lasă nicio îndoială: avem o galerie strălucitoare de imagini cu curteni Tânărul împărat, cu privirea lui încruntă, este mai idealizat, dar personajele secundare par smulse din viață: îl vedem pe episcop cu părul rar și firav, chipul osos și venos de călugăr și privirea unui fanatic, umflat cu grăsime, chipul stupid de curtean, gărzile de corp frumoși fără barbă și bărbosi și fețele încrețite și frenetice ale preoților Ascuțimea nemiloasă a caracteristicilor nu este inferioară portretelor romane Stilul portret al mozaicurilor amintește de stilul narativ al lui Procopius, autorul cărții The Secret History Imaginile portret însă sunt transformate în mozaicul Ravenna într-o prezentare solemnă, o procesiune în care împăratul se alătură măreției nepământene Împăratul ocupă o poziţie strict centrală; mulțumită întoarcerii ușoare a figurii și direcției mâinilor în el și în tovarășii săi, nu se exprimă atât mișcarea corporală, cât impulsul lor spiritual Siluetele nu merg pe pământ; se înalță, înoată, ca niște viziuni misterioase, necorporale Această impresie este facilitată de proporțiile zvelte, excesiv de alungite ale figurilor, liniile repetate repetate, planeitatea, aproape silueta siluetă a figurilor și generalizarea petelor colorate Maestrul bizantin nici nu s-a gandit la aranjarea spatiala a figurilor si corectitudinea lor anatomica Sarcina lui era să exprime caracterul divin al puterii imperiale Portretele lui Iustinian și Theodora caracterizează doar o latură a artei bizantine În secolele V-VI, moștenirea umanismului antic era vie și puternică în ea Apare clar în minunatele icoane ale secolului VI ale Muzeului Kievului, realizate în tehnica picturii în ceară, în special în icoana Maicii Domnului În mozaic, această moștenire se reflectă clar în îngerii niceeni ( ) Un înger în iconografia bizantină este o imagine a unui semizeu pe jumătate om În mozaicurile niceene, îngerii sunt îmbrăcați în hainele grele de brocart ale gărzilor de corp imperiale Siluetele lor sunt înghețate și puțin expresive, dar fețele lor sunt pline de un farmec uimitor Alături de mozaicurile recent descoperite ale Sf Sofia din Constantinopol este cea mai sublimă dintre toate creațiile cunoscute ale picturii bizantine timpurii Ele oferă o idee despre căutările celor mai buni maeștri bizantini Cu vitalitatea și farmecul lor, îngerii de la Niceea nu sunt inferiori celor mai bune portrete antice Vedem un oval delicat al feței, o frunte deschisă, părul lasat, ochi mari cu jumătate de pleoape, un nas alungit și buze mici, dulci-pasionale-senzuale Toate acestea se traduc într-o imagine de frumusețe spirituală, în fața căreia portretele antice târzii par aproape fiziologice (cf ) Maestrul nicean era plin de străduință pentru idealul clasic, pentru frumos, dar pentru frumusețea nu atât a corpului, cât a feței, purtătoarea expresiei spirituale Este posibil să nu fi fost singur în asta; la vremea aceea au existat voci că harul despre care vorbește scriptura este natura necoruptă a omului Maestrul nicean folosește toată cultura picturală uimitoare a antichității târzii, folosind culori și semitonuri suplimentare Dar bogăția combinațiilor colorate ale maeștrilor antici târzii lasă loc unui transfer mai zgârcit de formă, linii netede, în conformitate cu tradițiile antice, clasice Un contemporan al mozaicurilor niceene a fost Roman Melodist, cel mai mare talent poetic al Bizanțului Prin pasiunea experiențelor sale, el nu a fost inferior poeților lirici greci antici, doar că a îndreptat-o nu spre cele pământești, ci spre glorificarea puterilor cerești superioare Avântul liric din imnurile sale este combinat cu dramatismul profund în spiritul tragedianilor greci antici O rețea subțire de aluzii și amintiri învăluie imaginile lui Roman Refrenul laconic repetitiv la fiecare strofă a imnurilor sale în diverse combinații își schimbă sensul și în același timp împiedică dezvoltarea temei lirice Cuvintele de spovedanie ale păcătoasei Maria Magdalena respiră cu o pasiune profundă, aproape senzuală În unele opere de artă aplicată, cum ar fi, de exemplu, în felul de mâncare cipriot „Betrothal of David” ( ), trăsăturile stilului monumental bizantin sunt combinate cu o moștenire pur clasică Construcția se remarcă prin calm solemn și simetrie, chiar mai strictă decât în reprezentarea împăratului cu alaiul său pe dipticele consulare sau în mozaicul lui Iustinian Preotul stă în centru, David este în stânga, mireasa lui este în dreapta Grupul este flancat de doi flautisti plini de o eleganta pur clasica, asemanatoare ciobanilor din pastorale Întreaga compoziție, ca și cea a kiliks-urilor grecești (cf ), este frumos înscrisă într-un cadru rotund Trei obiecte corespunzătoare a trei figuri se umplu bine Alpatov, vol I spațiu liber dedesubt Porticul pe fundalul grupului servește nu numai ca acompaniament al compoziției figurate, dar evidențiază și grupul central Antichitatea nu cunoștea o asemenea legătură între figuri și arhitectură În timp ce clasicismul bizantin își producea ultimele flori de seră, impactul mediului barbar al Bizanțului pătrundea în mediul său artistic În secolul VI, istoricul Procopius continuă tradiția istoriografiei antice, păstrează sobrietatea, claritatea prezentării; în povestea sa, el fie se referă la intervenția lui Dumnezeu, fie la soarta antică Dimpotrivă, cronica monahală a lui Malala este izbitoare prin diversitatea ei barbară: totul este amestecat aici - atât important, cât și neimportant, atât istoric, cât și legendar, și autentic și fabulos Monahismul răsăritean a fost conducătorul principal al acestei tendințe în artă A pătruns și în școala capitalei Mozaicele Bisericii Sf Demetrius din Salonic ( ) sunt despărțiți de mozaicurile de la Niceea și Ravenna doar cu un secol; între timp, ei aparțin unei lumi artistice complet diferite Fețele păstrează încă trăsături de portret, dar întreaga compoziție este plină de rigiditate, figurile sunt nemișcate, neconectate între ele, simetrice Acest lucru este valabil și pentru tânărul sfânt cu ochii săi uriași, parcă deschiși, și atât donatorilor, reprezentanților autorităților laice și spirituale, episcopului și prefectului Nu rămâne nici o urmă din contemplarea filosofică și ridicarea lirică a mozaicurilor niceene Aceștia sunt aproape idoli, expuși ca obiecte de închinare superstițioasă Arta bizantină, care în cele mai bune creații s-a străduit să depășească în spiritualitate clasicii greci, revine aici la stadiul ei cel mai primitiv (cf pp , ) Figurile arată ca niște stâlpi de piatră, ca cei pe care au scăpat sfinții Tebaidei Capetele lor cad pe pătratele fondului arhitectural, care formează în jurul lor un fel de aureolă pătrată În arhitectură, o tendință similară este evidentă într-un grup de temple ale școlii răsăritene, precum biserica din Sala (p ) Se disting printr-o compoziție foarte simplă Camera principală este alungită de la nord la sud și este acoperită cu o boltă în canal Altarul este delimitat de acesta printr-o barieră de piatră, prototip al iconostasului de mai târziu Aceasta înseamnă că zeitatea este separată de cele pământești, de sacrament - de cei care se roagă În aceste biserici de rugăciune, oamenii stăteau într-o încăpere alungită, vedeau în fața lor o barieră de altar, iar pe ea, ca reflexele lor în oglindă, imaginile sfinților în picioare, se închinau în fața lor, cântau rugăciuni jale, cerând milă Aici dispare toată sofisticarea dogmatică a bizantinilor; rămâne doar credința în puterea tainică a sfântului, în puterea magică a ritului La simplitatea conștiinței îi răspunde și indivizibilitatea formelor arhitecturale: pereți netezi și grei, forme grele, alungite, dispariția ordinii Desigur, acesta a fost exact opusul extrem al școlii capitalei Inconsecvența artei bizantine timpurii a pregătit apariția iconoclasmului Motivele sale sunt multiple Oponenți de secole și-au schimbat dovezile, și-au ascuns interesele vitale în spatele diferitelor argumente; Lupta împotriva influenței islamului și lupta guvernului împotriva monahismului, care a slujit ca bastion al venerării icoanelor, au contat de asemenea Epoca iconoclasmului nu a fost foarte fructuoasă în artă: iconoclaștii au distrus mai mult decât au creat Dar mișcarea iconoclastă ajută la înțelegerea esenței artei bizantine; Iconoclasmul și venerarea icoanelor sunt două aspecte primordiale ale culturii bizantine În venerarea icoanelor, venerarea primitivă a obiectelor ca ființe animate înzestrate cu putere misterioasă s-a manifestat cel mai pe deplin Nu e de mirare că împărăteasa Zoya a vorbit cu icoana lui Hristos ca și cum ar fi o persoană vie Icoanele au fost sărutate, crezând în puterea lor miraculoasă, s-au făcut legende despre puterea supranaturală a icoanelor, părăsind parcă locurile lor Erau agățați cu bijuterii, așa cum un sălbatic împodobește un fetiș Icoanelor erau dedicate șuvițe de păr, erau îmbrăcați în veșminte și țesături prețioase, puneau bucăți de icoane în pâine, sperând vindecări miraculoase Dimpotrivă, iconoclaștii au pornit de la poziția că zeitatea nu este exprimabilă în imagini vizuale; ei credeau că natura divină a lui Hristos nu poate fi transmisă în forma sa umană exterioară, deși această formă a fost atestată de contemporanii săi Arta poate, în cel mai bun caz, să creeze semne alegoric care fac aluzie la Hristos Iconoclaștii au împodobit templele cu cruci care semănau cu crucea pe care, potrivit legendei, Hristos a fost răstignit și cu o viță de vie, sugerând vinul care se preface în sângele lui Hristos În zelul lor, au ajuns la aceleași forme sălbatice de fanatism ca și iconodulii Aceia s-au închinat la icoane ca la idoli, aceștia le-au scos ochii sau au ars minunatele creații ale iconografiei bizantine ca un produs al păcatului Toate acestea mărturiseau faptul că combinarea imaginilor de obiecte reale și ideale în icoane a devenit imposibilă în Bizanț * Timpul a șters aceste contradicții După furtunile iconoclaste, Sinodul de la Niceea afirmă o hotărâre bazată pe acordul comun: icoanele sunt demne de venerare ca asemănarea sfinților, dar icoanele nu trebuie adorate ca idoli Totuși, după iconoclasm, acea ascensiune lirică care a dat atâta profunzime poeziei lui Romanus Melodist și artei mozaicurilor niceene a dispărut din arta bizantină În arta bizantină, baza ei dogmatică este mai puternică O nouă înflorire a artei bizantine cade în anii dinastiei macedonene ( - ) și dinastiei Comnenos ( - ) Nu este corect să numim această perioadă o renaștere A fost mai degrabă o continuare a dezvoltării întrerupte Interesul pentru literatura și filozofia clasică se trezește din nou în capitală În acești ani, Anna Comnenos, una dintre cele mai educate femei ale vremii ei, l-a studiat pe Homer și, imitând vechii, ea însăși a compus o poezie care îl slăvește pe tatăl ei, Alexei Comnenos O figură deosebit de remarcabilă a acestui timp este Michael Psellos Filosof al curentului platonician, un scriitor genial, un stilist subtil, un pic cinic, obsechios, ca un adevărat bizantin, în cronica sa lovește prin strălucirea caracteristicilor sale, observația unui istoric realist Din păcate, în arta bisericească a Bizanțului nu există imagini de aceeași vitalitate Devine din ce în ce mai rigid și mai dogmatic Canoanele stabilite odată pentru totdeauna devin din ce în ce mai puternice în ea În epoca dinastiei macedonene din Bizanț, s-a format un nou tip de templu A fost pentru prima dată întruchipată în așa-numita Bazilica Nouă a lui Vasile Macedoneanul ( ), decorată, potrivit contemporanilor, ca o mireasă - un templu cu cinci cupole și o colonada de marmură albă în exterior Noua bazilică nu s-a păstrat, dar repetițiile ei s-au răspândit curând în întreaga lume bizantină, inclusiv în Rusia Așa-numitul templu bizantin mijlociu este o combinație a tradițiilor Sf Sofia și Școala de Est Mijlocul, sub dom, cel mai luminat spațiu este separat de partea semiîntunecată ocolitoare prin coloane luminoase, uneori larg așezate, alteori printr-o arcade închisă de un arc încărcat cu arc al cupolei Dar acest spațiu sub dom în cele mai multe cazuri nu este mai larg decât ocolirile Domul este așezat pe un tambur cilindric înalt și separat Templul, care a constituit odinioară o unitate complexă, acum se dezintegrează în volume independente și celule spațiale Chiar și în acele cazuri în care spațiul de sub cupolă este destul de întins, stâlpii bombați sunt incluși în pereți, spațiile de colț par să fie extrase din masivul de pereți ( ) Ajurat, jocul clarobscurului, goluri (cf ) — toate acestea lasă loc unei mase înghețate, ziduri netede și impenetrabile În construcția volumului arhitectural, acum formele cresc treptat spre centru, subordonând cupola principală a pânzelor, iar pânzele - arcuri mai mici Acest lucru conferă întregii compoziții o rigiditate și mai mare Adevărat, în acestea Ani de zile au fost create monumente care au continuat tradiția bizantină timpurie În a doua jumătate a secolului al X-lea, la Kazariani, pe Gimetta, a apărut un mic templu, fermecător prin proporții, eleganță a formei, zidărie colorată și piatră și mai ales poziția sa printre plantațiile de măslini ( ) În - , maeștrii greci au construit Catedrala Sf Marcu, combinând trăsăturile bisericii Sf Apostoli și biserici bizantine mijlocii Dar majoritatea templelor din secolele XI-XII emană măreție severă și austeritate Ei atrag o persoană nu la contemplație, ca templele din epoca lui Justinian, ci la respectarea strictă a ritului, îl subordonează dogmelor înghețate ale Ortodoxiei Pictura monumentală a oferit un ajutor semnificativ arhitecților în rezolvarea acestor probleme Temele simbolice și legendare-istorice au alternat în pictura bizantină timpurie Acum pictura este supusă unei dogmatici strict stabilite De dragul exprimării dogmelor, motivelor picturale li se acordă o importanță deosebită Pictura bisericească se formează într-un sistem complet, sfințit de autoritatea bisericii Toate bisericile bizantine din secolele X-XI sunt decorate cu imagini, după o schemă elaborată odată pentru totdeauna Se poate presupune că, la stabilirea tipului arhitectural al templului bizantin mijlociu, au pornit de la faptul că pereții săi ar trebui acoperiți cu mozaicuri și fresce În sistemul de pictură bizantin mijlociu, tradițiile vechiului simbolism s-au păstrat încă Domul personifică cerul și, prin urmare, este împodobit cu Atotputernicul, care este în cer și de acolo se uită la pământ ( ) Patru îngeri, ca paznici ai celor patru părți ale lumii, sunt așezați pe cele patru laturi ale acesteia Evangheliştii, care răspândesc învăţătura în toate părţile lumii, împodobesc cele patru pânze ale domului Mai jos, ca într-un dans rotund în jurul imaginii centrale, sfinții se aliniază Episoade de istorie sacră înconjoară zidurile Sistemul pictural al picturii din secolele XI-XII este impregnat de însăși ideea de birocrație, care pătrunde întreaga viziune bizantină asupra lumii din acea vreme Hristos devine din ce în ce mai mult ca un autocrat, Lantocrator, îngeri - bodyguarzi, sfinți - curteni Maica Domnului stă pe un tron, ca regina cerului, în cizmele roșii ale împărătesei bizantine Întregul sistem formează o piramidă, încununată cu o uriașă figură a lui Hristos, afirmând eternitatea acestui ordin Sistemul pictural din secolele XI-XII este adus în acord cu compoziția arhitecturală Pictura murală bizantină este o parte inseparabilă a templului, deoarece compozițiile de fronton antice fac parte din peripterul grecesc Domul rotund corespunde bine cu medalionul lui Pantokrator (cf ); compozițiile evanghelice cu mai multe figuri se potrivesc bine în lunete și trompuri ( ); figuri în picioare ale părinților și martirilor, această fortăreață a bisericii, sunt așezate pe stâlpi Majoritatea figurilor sunt cu fața către privitor; cu ochii lor mult măriți, îl privesc, exercită asupra lui o profundă influență spirituală, îl înclină spre seriozitate Dintre monumentele secolelor XI-XII, mozaicurile bisericilor Sf Luca din Phokis, biserica Nea Moni din Chios, bisericile siciliene din Monreale și Cefalu și biserica Daphne, lângă Atena, se remarcă prin frumusețea lor deosebit de rafinată a imaginilor, claritatea compozițiilor Privirea Pantocratorului mănăstirii Daphne, lângă Atena ( ), este plină de adâncimi puterea expresivă Pantokrator, acest bărbat cu barbă lungă, sever și cu ochii mari se aseamănă la distanță cu Phidias Zeus Dar contemplarea imaginii bizantine ar trebui să copleșească o persoană cu trepidare Privirea lui Hristos este plină de ocară, ca privirea unui predicator care cheamă la respectarea legii Adevărat, furia lui este moderată de o expresie a înțelepciunii, de o experiență tragică Spre deosebire de monumentele din secolul al VI-lea (cf ), mozaicurile din secolele XI-XII sunt mai uscate în execuție, tunsirea părului și a ridurilor este aproape ornamentală, iar hainele sunt uscate și fragmentate Se pare că în acești ani energia creatoare a maeștrilor bizantini nu s-a epuizat Dintre lucrările școlii mitropolitane, Maica Domnului Vladimir, icoană realizată pentru un prinț rus, aparține așa-numitului tip de tandrețe, rar în Bizanț ( ) Copilul este lipit de obrazul mamei Ea, parcă n-ar fi observat mângâierile lui, se uită în fața ei cu o privire pătrunzătoare, plină de anxietate maternă Cu profundă vitalitate, Maica Domnului a lui Vladimir nu este inferioară îngerilor niceeni Numai în conformitate cu întregul caracter al artei bizantine mijlocii este ea mai strictă, se poate citi mai multă edificare în ochii ei Abordând tema maternității, maeștrii bizantini nu numai că au continuat arta antică, ci au mers mai departe decât aceasta Această temă a fost puțin dezvoltată în arta antichității În statuia „Irina și Plutos” nu există o asemenea apropiere între mamă și prunc, ca în Maica Domnului bizantină Același lucru este valabil și pentru Hermes cu pruncul Bacchus în brațe (cf ) În reliefurile altarului Păcii, copiii participă la o procesiune solemnă (cf ) Dragostea în antichitate este fie un sentiment sublim, filozofic, fie o pasiune oarbă insuflată în inimă de vicleanul Cupidon (cf ) Maestrul bizantin a exprimat în imaginea unei mame iubitoare un sentiment mare și întreg care stăpânește o persoană, alungând tot ce este rău din inima lui Pătrunderea în sufletul uman, în cele mai mici coturi ale sufletului uman i-a atras întotdeauna pe bizantini Spre deosebire de istoricii romani cumpătați, Psellos caută să expună gândurile unei persoane, pasiunile sale, ajungând uneori la perversitate și isterie Din această experiență psihologică, creatorul Maicii Domnului a lui Vladimir a extras cel mai pur și mai sublim, a creat o imagine de semnificație umană universală Vitalitatea imaginii Maicii Domnului a lui Vladimir se realizează în mare măsură prin pictură fină, semitonuri moi și nuanțe de roz măsliniu, culori suplimentare care se îmbină la distanță și dizolvă modelul feței strict desenat Relieful Maicii Domnului Oranta ( ) găsit pe locul Palatului Constantinopolitan, asemenea monumentelor antice, în ciuda fragmentării sale, își păstrează farmecul Acest tip de orant al Maicii Domnului se repetă în numeroase replici, dar opera mitropolitană le depășește cu mult În mișcarea mâinilor deschise solemn ale Mariei, se exprimă impulsul ei sublim În comparație cu catacombe oranții (cf ), cel bizantin este mai zvelt, mai elegant și mai spiritual Impresia de necorporalitate se realizează aici printr-un relief subțire Liniile de pliuri care strecoară țesătura găsesc o analogie îndepărtată în cariatidele Erhtheionului sau în figurile altarului Lumii (cf , ), dar sunt și mai blânde în nuanțele lor de clarobscur, mai eterice datorită lor liniaritatea În figură piciorul este afectat de așa-numita „perspectivă inversă”: liniile sale converg nu în profunzimea imaginii, ci în fața acesteia Acest lucru previne posibilitatea de a „intra” în imagine, creează un mediu spațial deosebit, parcă nu este pe măsura realității Analogii apropiate cu acest relief pot fi găsite în multe sculpturi bizantine din fildeș Arta aplicată ocupă un loc onorabil în moștenirea artistică a bizantinilor În dezvoltarea artei aplicate, pe de o parte, a jucat un rol dorința de lux, de splendoare, pe care suveranii bizantini le-au învățat din Orient; pe de altă parte, dependența superstițioasă de expresiile materiale ale sfințeniei care nu i-a părăsit niciodată pe bizantini, care i-a forțat să strângă relicve și i-a forțat pe artiști să exceleze în crearea unui decor demn, prețios, pentru aceste relicve Bizantinii au dobândit o mare pricepere în lucrul cu aurul; făceau din el pahare uriașe împânzite cu pietre prețioase, veșminte grele pentru icoane, salarii pentru cărțile liturgice Bizantinii au inventat smalțul cloisonné, care rivaliza cu mozaicurile în frumusețea sa Fire subțiri de aur, contururile desenului, erau suprapuse pe aur și umplute cu email colorat; aceste fire aurii străluceau puternic; Vopseaua de email avea o rezistență și o puritate a culorii incomparabile, deși aici, la fel ca în icoane, se foloseau culori suplimentare și adesea bărbile cenușii ale bătrânilor erau redate în albastru bogat Țesăturile de brocart bizantine au fost cele mai răspândite în întreaga lume medievală Dar de o importanță decisivă în această înflorire a artei aplicate a fost faptul că gustul extrem de dezvoltat al bizantinilor moștenit de la antichi le-a permis să transforme toate aceste metale, pietre, smalț în artă pură, așa cum în vremea lui îi ajuta pe vechii greci transformă producția de vase de lut în art Luxul artei aplicate bizantine a fost spiritualizat: strălucirea aurului, transparența cristalului, strălucirea pietrelor prețioase - toate acestea au fost subordonate sarcinilor armoniei artistice Miniatura și fildeșul ocupă un loc între marea artă și cea aplicată a Bizanțului Manuscrisele prețioase bizantine erau bogat decorate cu ornamente și ilustrații Ilustrațiile psalmilor realizate în mănăstiri au urmat textul cuvânt cu cuvânt, dând o explicație grafică a imaginilor sale poetice cu o goliciune naivă În miniaturile Psaltirii Hludov (Moscova, Muzeul de Istorie), mincinoșii sunt reprezentați cu limbi lungi, până la pământ, iar Satana are forma unui om gras chel, asemănător vechiului Silenus Miniaturile Menologiei Vaticanului ilustrează zi de zi sărbătorile și sfinții a căror amintire este cinstită în acea zi Imaginile dramatice ale istoriei bizantine au fost reflectate indirect aici Pe fundalul arhitecturii semi-fantastice și al munților albastru sau roz pal, sunt jucate scene teribile de chin, execuții sângeroase și torturi, transmise cu o oarecare voluptate deosebită Dimpotrivă, în Omiliile lui Iacob, povestea Mariei se transformă în lauda ei, care i se cântă de un cor aglomerat, un fel de cor de tragedii străvechi Miniaturiștii bizantini au știut să-și conecteze compozițiile cu arhitectura paginii, cu aranjarea textului În acest lucru miniaturiștii bizantini sunt demni nye moștenitori ai vechilor pictori de vase Compozițiile lor se disting de obicei prin claritate și simplitate și, în același timp, prin transmiterea subtilă în figuri a diferitelor sentimente și impulsuri spirituale Într-o miniatură din secolele XI-XII ( ), în partea de sus a paginii, un grup de studenți s-au înspăimântat de profesor, care și-a întins mâna imperios Mai jos, ei se închină ascultători înaintea lui, iar el îi binecuvântează cu milă Capacitatea de a crea o impresie de grandoare în lucrări mici, aproape ca într-un monument mare, este izbitoare în fildeșul bizantin și pietrele sculptate Dmitri, așezat pe un cal, efectuând un pas solemn, este prezentat ca un învingător, un triumfător ( ) Această imagine se întoarce la tipul de statui ecvestre antice, precum Marcus Aurelius sau statuia ecvestră pierdută a lui Iustinian Cu toate acestea, arta antică nu era familiarizată cu unitatea și compoziția pitorească a reliefului bizantin (cf ) Conturul calului, al călărețului și al mantiei sale este acoperit de o singură linie curbă netedă Ritmul liniar îi conferă învingătorului o spiritualitate aparte Ultimul izbucnire a artei bizantine are loc în secolele al XIII-lea și al XIV-lea, în așa-numita epocă a Paleologului ( - ) În capitala bizantină, recucerită de la cruciați, împăratul este din nou instalat În acești ani, activitatea mentală și creativitatea artistică au reînviat în Bizanț Până și gândirea teologică stagnantă a bizantinilor a fost pusă în mișcare Grigory Palamas și oamenii săi care au aceleași gânduri, așa-numiții isihaști, se opun dogmei moarte: ca misticii occidentali, ei îndeamnă la o reînnoire a personalității, la comunicare directă între om și zeitate În literatură, în același timp, se remarcă trezirea vieții, mai ales în operele lui Manuel Philes Scriitorii și artiștii bizantini caută inspirație în tradiția antică dispărută, apără puritatea limbii grecești, transferă imagini din manuscrisele antice pe pereții templelor Arta gotică adusă în Orient de către cruciați la acea vreme a rămas profund străină de bizantini Cu toate acestea, căutarea bizantinilor are unele asemănări cu noua mișcare artistică din Occident La Constantinopol s-au păstrat monumente de artă bizantină din epoca Paleologului, dar capitala principilor moreeni Mistra din Sparta este deosebit de bogată în ele Epoca era deja incapabilă să creeze un stil arhitectural extraordinar Fie au fost construite temple mici asemănătoare cu capelele palatului, precum Mukhliotissa din Constantinopol, fie au fost reconstruite clădiri vechi Templul antic al mănăstirii Hora, acum moscheea Kahrie Jami, și-a căpătat caracterul pitoresc în acești ani datorită faptului că a fost construit cu multe vestibule bizare cu pasaje Templele din Mistra se remarcă printr-o eleganță deosebită a zidăriei In fata templului Pantanassa (secolul al XV-lea) se afla un portic deschis, prin colonada sa se deschide o frumoasa priveliste asupra imprejurimilor Cele mai bune monumente de pictură ale epocii paleologului sunt mozaicurile și frescele lui Kahrie Jami (începutul secolului XIV) și frescele celor trei biserici din Mistra (Metropolis, Periblenty și Pantanassa, secolele XIV-XV) Fedor Metokhit, dăruitor generos al mănăstirii, imortalizat într-un portret alături de figura lui Hristos, vorbește în versuri dedicatorii despre „culorile vesele pestrițe” care, grație eforturilor sale, acopereau pereții templului În ciclurile picturale ale epocii Paleologului, rolul decisiv îl joacă nu atât tema teologică, cât experiența dramatică a poveștii evangheliei În Kahrie Jami, povestea Mariei și a lui Hristos este spusă în mod emoționant, uneori vital Un ciclu lung, ca o panglică, înconjoară suprafețele neuniforme ale pereților și bolților pronaosului Iată o expresie de tristețe și slăbiciune în figura Mariei, ascultarea reproșurilor nedrepte ale lui Iosif și o expresie de tandrețe de Crăciun și neliniște în fuga în Egipt ( ) și, în final, profundă reverență în figura unui păcătos, ghemuit la picioarele lui Hristos Există multă mișcare impetuoasă în toate figurile; sunt grațioși și uneori fragili Printre frescele lui Kahrie Jami, chipurile individuale ale sfinților sunt remarcabile: Anfim încruntat, înțelept și strict Ioan Gură de Aur și frumosul tineresc Procopius Peisajul și mai ales arhitectura semi-fantastică dau o oarecare aerisire fundalului Dealurile și clădirile de fundal nu măresc adâncimea spațială a scenelor, dar, repetând contururile figurilor cu contururile lor, se potrivesc perfect cu forma peretelui, sunt bine conectate cu cadrul arhitectural Culorile dense, uneori strălucitoare, ale picturii bizantine medii lasă loc nuanțelor slabe de roz pal, albastru și liliac Cuburile mozaicurilor alcătuiesc pete largi care imită liniile colorate Aparent, fresca, miniatura și icoana corespundeau mai mult căutărilor maeștrilor bizantini din secolul al XIV-lea decât mozaicului Noua direcție s-a reflectat în miniatură În figura profetului Habacuc într-un manuscris din secolul al XIV-lea ( ), entuziasmul emoțional este exprimat și mai puternic decât în miniatura bizantină mijlocie ( ) Emoționat de un glas din cer, face o întorsătură decisivă; figura se extinde chiar și puțin dincolo de cadru Miniatura este realizată cu o tehnică picturală largă Cu mult înainte de căderea imperiului sub asaltul turcilor din Bizanț, semnele de sărăcire internă s-au făcut simțite După ce a crescut după cele mai bune tradiții ale școlii Constantinopolitane, Teofan Grecul, se pare, nu a găsit o aplicație pentru talentul său în patria sa și a plecat la Rus El a fost ultimul și poate cel mai mare dintre maeștrii bizantini din epoca Paleologului Înzestrat cu un mare temperament, remarcat chiar și de contemporanii săi, în pictura sa cu Catedrala Schimbarea la Față din Novgorod ( ), se manifestă ca un maestru al scrisului pictural liber , al desenelor maiestuoase Figurile sale puternice de bătrâni și strămoși respiră o putere deosebită, ca și cum ar fi absorbit toată înțelepciunea veche a Orientului Cu toate acestea, nici mozaicurile lui Kahrie Jami, nici măcar lucrările geniale ale lui Theophan nu puteau depăși tradiția veche și decrepită Theophan avea aceeași vârstă cu Brunelleschi Dar era profund străin de căutarea și îndrăzneala italienilor, care la acea vreme au deschis noi orizonturi pentru arta mondială De aceea, cucerirea Bizanțului de către turci nu a fost doar un accident fatal Arta bizantină transferată în Athos și Creta nu a putut Alpatov c I dezvolta in continuare Nu e de mirare că ultimul dintre pictorii cretani, Domenico Theotokopuli, a fost nevoit să-și părăsească patria, să studieze profund arta în Italia, pentru a intra în istoria școlii spaniole de pictură sub numele de El Greco Pe parcursul existenței sale de o mie de ani, Bizanțul a jucat un rol important în istoria culturii mondiale Bizanțul a salvat Europa de arabi și a păstrat moștenirea antică pentru ea Cunoștințele despre Sofocle și Eschil le datorăm scribilor bizantini Grecii care au fugit de turci au fost profesori de filozofie greacă în Italia Catedrala Sf Marka a fost școala arhitecților și pictorilor italieni, la fel cum grădinile Medici cu statuile lor antice au fost școala sculptorilor italieni din secolul al XV-lea Rolul educațional al Bizanțului în Evul Mediu a fost deosebit de mare Influența bizantină s-a extins până în Franța și Germania A dominat Balcanii, mai ales în epoca Paleologului Caucazul avea propria sa tradiție artistică și totuși datora mult influențelor care veneau direct din capitala bizantină De-a lungul celor șapte secole de existență, arta antică rusă a căpătat caracterul unei școli complet independente, dar Bizanțul cu diferitele sale școli locale a rămas baza ei Ar fi greșit să vedem rolul Bizanțului doar în păstrarea tradiției antice și transferul acesteia în alte țări Maeștrii italieni ai Renașterii au urmat și ei tradiția antică, poate chiar mai consecvent decât bizantinii; dar bizantinii au dezvoltat aspecte ale moștenirii antice care erau străine italienilor În imaginile lor cu Buna Vestire, italienii au dezvoltat o expresie de tandrețe înduioșătoare în fața mesagerului ceresc și a Mariei, dar nu au reușit să exprime în figuri calme acea ascensiune morală, acel ephos care s-a păstrat în mozaicurile bizantine Italienii cunoșteau ordinea antică mai bine decât bizantinii, dar bizantinii au inclus-o în compoziția uriașă cu cupolă a Sf Sofia Italienii au dezvoltat clar-obscurul, o perspectivă despre care vechii maeștri aveau o idee vagă, dar fuziunea formei și culorii, atât de familiară bizantinilor, a devenit disponibilă lui Titian în mare parte datorită experienței bizantine În istoria artei mondiale, arta bizantină este un pas care are o semnificație independentă S-ar putea defini ca o încercare de a crea „artă romantică” fără a ne îndepărta de la baza străveche a „artei idealului” Bizantinii investesc în imaginile lor atracție, sentiment, dar păstrează atașamentul față de ideal, clasic Cei mai buni maeștri bizantini au încercat să depășească moștenirea elenistică și să revină la clasicii greci Mozaicurile lui Daphne sunt mai aproape de secolul al V-lea decât de arta secolului al IV-lea sau de secolele ulterioare Dar bizantinilor le lipseau mult pentru a îndeplini această misiune istorică Toată cultura bizantină a fost insuficient de populară Literatura bizantină aproape că nu cunoștea epopeea; limba ei nu era o limbă vie a vorbirii colocviale Cele mai bune monumente ale artei bizantine au fost creațiile în seră ale școlii metropolitane, divorțate de căutarea școlilor provinciale Atașamentul față de tradiție i-a făcut pe bizantini foarte timizi, neputincioși din punct de vedere creativ În Occident, personalitățile marilor maeștri au fost de mult timp liber să se exprime Între timp, călugărul Athos Dionisy îi instruiește pe studenții săi în tratatul său să deseneze după desene din lucrările „gloriosului Panselin” Adevărat, Polikleitos și-a creat și propriul canon, dar printre antici canonul era un mijloc de înțelegere a naturii, printre bizantini a devenit un scop în sine Atașamentul orb al bizantinilor față de rit a ucis spiritul care l-a născut Posesia tehnicilor narative nu a putut scăpa romanul bizantin de artificialitate, care nu se găsește în romanul grec antic În unele cazuri, aderarea necugetată la tradiție a luat forme urâte Așa că, se pare, din cauza unei greșeli accidentale a maestrului bizantin, care a trasat vreo icoană a Maicii Domnului, a apărut un astfel de tip lipsit de sens ca imaginea „Cei trei mâini”, fixată ulterior de autoritatea tradiției Creativitatea artistică nu a fost fertilizată în Bizanț de succesele științei Adevărat, sarcinile cognitive în artă nu au fost refuzate Au fost parțial mulțumiți de cosmografele ilustrate ale lui Kozma Indikopolov Dar maeștrii bizantini au construit o imagine a lumii nu pe baza studiului ei, ci pe baza descrierii cortului din Biblie, pornind de la poziția că el însuși era o asemănare a lumii Acest lucru a anulat nucleul cognitiv al miniaturii cosmografiei lui Kozma, imaginile lumii au degenerat din ce în ce mai mult într-un model plat Toate acestea sugerează că moștenirea antică, care a fost păstrată cu grijă în Bizanț, nu a fost dezvoltată de aceasta cu suficientă rodnicie treizeci* CAPITOLUL NOUĂ Dumnezeu a cumpărat de la credincioși viețile și proprietățile lor și le-a plătit pentru ei cu paradisul Coran, cap , art A ajuns într-o grădină, nu, nu o grădină, mai degrabă un paradis Pomi fructiferi din belșug de fructe, parcă s-ar fi rugat, închinați până la pământ, roadele erau peste măsură, proaspete ca sufletul și înviorătoare sufletului; merele ca rubinele vinului vechi, rodiile ca sicrie de yakhont, gutuile ca niște bile rulate din mosc, fistic cu un zâmbet uscat și buzele umede, culoarea piersicilor în ramuri dense eclipsa iahoții galbeni și roșii Nizami, „Șapte frumuseți” Luând în considerare totul fără teamă, vom găsi adevărul, vom prezenta firmamentului cerului cu un felinar magic; sursa de lumina soarelui; lumea noastră este un ecran care trece, iar noi suntem umbre amuzante și dansăm în fața focului Omar Khayyam, Robayat versiunea erei ahemenide într-o ciocnire cu grecii a fost învinsă Alexandru cel Mare a transformat Persia într-una dintre satrapiile statului elenistic Epoca regilor parți se manifestă în artă în termeni de eclectism Cu toate acestea, la începutul secolului al III-lea, când poziția Romei a devenit mai instabilă, statul persan i-a alungat pe conducătorii romani de pretutindeni și a cunoscut o nouă ascensiune Adevărat, monarhii din Răsărit au fost întotdeauna caracterizați de o pasiune pentru exagerare, dar totuși perșii aveau motive să-l prezinte pe țarul Shapur drept învingător, în fața căruia împăratul roman Valerius se înclină servil Statul sasanid ( - ) prinde contur și își întărește puterea chiar înainte de a se contura Imperiul Bizantin Cultura sasanidă este înaintea culturii bizantine Împărații bizantini s-au certat cu regii sasanizi, dar le-au adoptat obiceiurile Cu toate acestea, bizantinii se considerau moștenitorii culturii greco-romane, regii sasanizi - cultura antică a Asiei Mici Palatul acum dărăpănat al regilor sasanizi din Ctesifon trebuia să facă o impresie maiestuoasă cu sala tronului, care ocupa toată partea de mijloc și se deschidea cu un arc uriaș în partea din față În lor tehnici de construcție, în folosirea cărămizilor și arcadelor, maeștrii sasanizi i-au urmat pe constructorii romani Dar sala lui Ctesifon, în dimensiunile sale enorme, este cel mai aproape de sălile din palatele Persepolis și Susa Cu toate acestea, noul timp se face simțit în această clădire în comparație cu un arc de douăzeci și cinci de metri și mici niveluri și arcade pe perete Contrastul a două scări introduce patos în arhitectură, pe care arhitectura calm maiestuoasă a Orientului antic nu l-a cunoscut Palatul de la Firouzabad (p ) seamănă vag cu palatele romane, cu sălile lor boltite în jurul unei curți deschise și sălile tronului cu cupolă Dar oricât de maiestuoase erau palatele romane în sine, se putea observa în ele o trecere treptată de la încăperile mari la cele mai mici, disecția formelor, urme de compoziție clasică În palatul sasanid, părțile sale separate, ca șiruri independente, aproape neconectate între ele, trebuie să fi făcut o impresie copleșitoare Juxtapunerea a trei săli cu cupolă identice trebuie să fi amintit de arhitectura antică mesopotamiană (cf p ) Cu toate acestea, în interiorul palatului face o impresie ușor diferită Sălile cu dom sunt împărțite în trei niveluri În nivelul inferior, ușile încadrate de arcade sunt o moștenire a ordinii clasice Lângă uși, ferestre false sunt închise în aceleași rame pentru a satisface cerințele decorative de ritm și ordine Ferestrele de aceeași dimensiune ca și ușile sunt situate în al doilea nivel și subliniază axa principală Și doar patru trumpuri uriașe la colțuri sunt incomensurabile cu aceste deschideri O impresie deosebit de grea, apăsătoare este făcută de o cupolă netedă, aproape egală cu cele două niveluri inferioare Nu a servit ca sursă de lumină, precum cupola Panteonului, nu era înconjurată de o coroană de ferestre, precum cupola Sofia Era cufundat în amurg, iar acest lucru îi sporea și mai mult severitatea În arhitectura bizantină, cupolele pe pânze, transformându-se în stâlpi și pereți, creează impresia de mișcare flexibilă, înălțătoare (cf ) În palatul sasanian, masa asupritoare stagnantă a cupolei servește ca expresie a forței și puterii Palatul sasanid, ca și palatele romane, este glorificarea domnului, a suveranului Dar romanii i-au transferat împăratului ideile de eroism antic Palatul Sasanian ne face să vedem în regii Iranului moștenitorii străvechilor despoți orientali Cu toate acestea, în monumentele sasanide, cu cupolele lor uriașe și micile articulații, există mai multă expresivitate, mai multă tensiune și exagerare - se pare că acest lucru răspundea nevoilor oamenilor de atunci La sfârșitul secolului al V-lea reliefurile sasanide din Taq-i-Bostan sunt imortalizate scene de vânătoare, care au continuat să fie o distracție preferată a prinților și suveranilor estici Aici se arată cum elefanții învățați conduc turmele de animale sălbatice Dar reliefurile nu mai formează frize nesfârșite, ca în palatele din Ninive Reliefurile sasanide sunt construite mai pitoresc, încadrate, în mișcarea figurilor este mai multă pasiune și viață De asemenea, este imposibil să nu vezi semne ale unei noi stări de spirit în asta Argintul sasanid este cel mai bun din moștenirea artistică a monarhiei sasanide Meșterii sasanizi erau excelenți la prelucrarea metalelor Însăși distribuția vaselor de argint este foarte revelatoare Acestea nu sunt structuri monumentale, ci articole de lux, bunuri de larg consum Negustorii iranieni le-au plutit spre nord Cele mai bune exemple ale acestora au fost găsite pe teritoriul Uniunii Sovietice, multe dintre ele în regiunea Ural Principalele comploturi sunt viața suveranilor sasanideni: scene militare, asediul cetăților, lupta unică a regelui cu fiara Un loc mare printre aceste imagini este ocupat de scene din viața privată a prinților: vânătoare, sărbători și chiar momente rare când regele ascultă muzică În aceasta, preparatele sasanide anticipează temele preferate ale artei medievale din Orient Deosebit de remarcate în preparatele sasanide sunt imaginile animalelor fantastice În nicio altă artă artiştii nu au surprins imaginile poeziei populare atât de minunat ca în argintul sasanid Senmurv, pasăre-câine, lei înaripat, grifoni ca „comploi rătăcitoare” ale poveștilor orientale au ocolit toate țările din Est și Vest Distribuția lor a fost mult facilitată de faima țesăturilor sasanide, unde aceste motive sunt adesea întâlnite Aceste animale nu mai sunt la fel de sălbatice și teribile precum creaturile fanteziei Orientului antic; au mai mult o frumuseţe pur poetică Cu toate acestea, aceste animale sunt redate vital și suculente ca imagini ale poeziei iraniene, în care până și zeitatea victoriei, Vertragn, este comparată cu o cămilă atrasă de o femelă Un fel de mâncare sasanid arată o femeie cântând la flaut ( ) O astfel de imagine a unei femei era necunoscută artei Orientului antic Este posibil ca aici să fie înfățișată un fel de zeiță, dar, pe lângă semnificația pur mitologică, există în ea multă atracție poetică și chiar frumusețe ideală Femeia este prezentată ca vie, dar stă pe un grifon care iese încet, iar asta îi conferă un caracter fabulos În vremurile sasanide au apărut imnurile Avestei, printre care și un imn care cânta zeiței Ardvisuna Anahita: O poți recunoaște întotdeauna în imaginea unei fete frumoase, puternică, impunătoare, cu centuri foarte mari, zveltă, îmbrăcată într-o manta de aur luxoasă, pliată Relieful în sine, prin natura executării sale, seamănă cu reliefurile antice iraniene (cf ) Numai compoziția este nouă, este integrală, ca în kylix grecesc, aproape ca în picturile antice (cf , ) Datorită acestei picturi, imaginea mitologică capătă o colorare subiectivă mai personală Acest lucru distinge, de asemenea, arta sasanida de arta antică orientală Arta sasanida a existat de câteva secole A avut un impact în Bizanț, și în Occident și în Caucaz Adevărat, conținea trăsături semnificative ale eclectismului Dar în istoria culturii medievale a Orientului, în special Iranul, ocupă un loc de onoare Epoca sasanizilor a fost mult timp considerată în Iran ca o epocă de aur, ca un timp eroic, pe care descendenții au încercat să o imite cât mai bine Sfârșitul statului sasanid a fost pus de cucerirea arabă și răspândirea islamului Mișcarea islamului își are originea în orășelul Mecca, unde se încrucișau rutele caravanelor din Orientul Mijlociu, dar în dezvoltarea sa a crescut rapid, a căpătat o amploare extraordinară, a căpătat o asemenea răspândire pe care nicio mișcare nomadă nu a avut-o în Orientul antic Secolele VII-VIII - este momentul înaintării victorioase a arabilor spre răsărit, Hâ sud și în toată Marea Mediterană În secolul al VIII-lea sunt puse bazele puterii islamului Secolul al IX-lea este perioada de glorie a culturii sale Rămâne unită pe o întindere vastă, de la Cordoba în Spania până la Bagdad în Mesopotamia Principalele sale centre erau orașe populate, legate între ele printr-o activitate comercială viguroasă Limba arabă se răspândește peste tot Cultura intelectuală a arabilor în acești ani atinge o înălțime mare În orașe se creează biblioteci mari La ordinul califilor, Aristotel este tradus, se dezvoltă întrebări științifice și filozofice În domeniul științelor exacte și al filosofiei, arabii devin principalii moștenitori ai antichității În acești ani, a început reelaborarea în arabă a celebrelor povești ale Șeherazadei „ de nopți”, sclipind de imaginația vie a Orientului La sfârșitul secolului al IX-lea, ambasadorii califului de la Bagdad Harun al Rashid au livrat cadouri de la suveranul lor lui Aachen, Carol cel Mare - un cort și un ceas cu apă Au stârnit o admirație extraordinară; în domeniul culturii, cuceritorii au depășit popoarele din vestul Europei Cu toate acestea, existența unui stat imens creat de arabi nu putea fi durabilă Deja în secolul al IX-lea, se împarte în califate separate, în care tradițiile locale încep să pătrundă din ce în ce mai mult Dar totuși, cultura islamului își păstrează puterea creatoare de mulți ani și timp de un mileniu unește cea mai mare parte a Orientului Mijlociu, impunându-și amprenta asupra întregii sale creativități Nici măcar apariția unor noi popoare cuceritoare, turcii selgiucizi la sfârșitul secolului al XI-lea și mongolii la cumpăna dintre secolele XII-XIII, nu a putut sparge nucleul unic al acestei culturi Rădăcinile istorice ale islamului se află în iudaism și creștinism, în special în religiile din Orientul antic Dar islamul a însemnat aceeași schimbare în mintea oamenilor din Orient, ca și creștinismul în mintea oamenilor din Occident Dumnezeu este reprezentat în religia islamului ca atotputernic, atotputernic, absolut totul depinde de voința lui O soartă irezistibilă (mektub) atârnă asupra unei persoane, iar acest lucru îl face să se încline ascultător în fața lui, să mărturisească fatalismul Dar Dumnezeu este înțeles în Islam ca o ființă personală; Profetul Mohamed a fost în comuniune cu el Lumea este, parcă, un fel de „depozit de lucruri” creat pentru nevoile omului Ea există prin puterea unui miracol constant săvârșit de Dumnezeu (regularitatea internă a lumii, ordinea numită de greci cosmos, este necunoscută musulmanilor) În esență, lumea este pură aparență, viața adevărată se dezvăluie doar în viața de apoi; acolo așteaptă bucuria și mângâierea neprihănită, o grădină înflorită cu râuri apoase, frumoase femei-houri, care oferă plăceri carnale În viața sa pământească, unei persoane i se permite să se bucure de bucurii moderate; Musulmanii nu și-au mortificat carnea ca creștinii Principala virtute a unei persoane ar trebui să fie smerenia, credința de neclintit Islamul nu este familiarizat cu ideea de perfecțiune personală, dorința de cunoaștere a zeității, care se află în centrul dogmei creștine O persoană nici nu îndrăznește să-i ceară lui Dumnezeu nimic în rugăciune: acesta este un păcat grav Rugăciunea printre musulmani este apelul nominal al armatei lui Allah Cu toate acestea, în ciuda interdicției stricte de a discuta chestiuni de credință, direcții contradictorii apar devreme în Islam, erezie Fără a depăși cu mult viziunea asupra lumii asupra islamului, ereticii musulmani s-au luptat să rezolve problemele care în acei ani îi îngrijorau chiar și pe ereticii creștini Persecuți, dar mai ales numeroși în Persia, sufiții s-au străduit pentru o unire mistică cu Dumnezeu; Șiiții predicau venirea viitoare a judecătorului și venerarea sfinților Ortodoxia Răsăriteană a redus aproape la nimic toate rămășițele științei antice Dimpotrivă, religia islamului nu a exclus dezvoltarea gândirii științifice Zeitatea în sine este indescifrabilă, credeau musulmanii, dar lumea poate fi subiect de studiu Nicăieri, în Evul Mediu, rațiunea nu era atât de apreciată ca printre gânditorii islamului Ibn Tufeil, în romanul său utopic despre Haya în numele rațiunii, renunță chiar la criteriul moral Pe de altă parte, Avicenna apără valoarea pozitivă în știința experienței Ash'aris ajung la o înțelegere a lumii care amintește în multe privințe de atomism În ciuda puterii religiei, care a suprimat, a slăbit o persoană, ideile umane despre o persoană perfectă, un înțelept, glorificat de Saadi, trăiesc în adâncul culturii islamice Aici, învățăturile bătrânilor înțelepți prin experiența de viață, prietenia, care sprijină o persoană în nenorocire, sunt foarte apreciate Religia islamului în sine, ca majoritatea celorlalte religii, era indiferentă față de artă, mai degrabă era străină de ea Deoarece zeul nu arăta ca un om, imaginea lui sub forma unei ființe umane era strict interzisă Este posibil ca teama de idolatrie să fi forțat să evite imaginile unei persoane Această interdicție a fost justificată de faptul că la Judecata de Apoi toate imaginile ar necesita un suflet din partea artistului pentru a se prezenta în fața celui mai înalt judecător Musulmanii au arătat inițial indiferență totală față de arhitectura templului: nu le-a păsat unde l-au chemat pe Allah Cu toate acestea, condițiile care au limitat dezvoltarea artei religioase au favorizat înflorirea artei seculare în forme atât de magnifice pe care nici Bizanțul, nici Occidentul medieval nu le cunoșteau Să fie lumea un miracol pentru un musulman credincios, dar acest miracol este demn de surprins, poate fi cântat, în această lume sunt permise bucuriile și bucuriile frumuseții În îndeplinirea acestor sarcini, popoarele care mărturiseau islamul au dat dovadă de o bogăție de ingeniozitate și imaginație În splendoarea sa decorativă, arta islamului depășește toate celelalte arte din Evul Mediu Aptitudinile artei seculare au fost transferate treptat către monumentele liturgice; interzicerea imaginilor era uneori uitată Toate acestea au făcut posibilă înflorirea artelor frumoase în țările islamice În formarea artei musulmane s-au reflectat tradițiile diferitelor școli și mișcări de artă Moștenirea Asiei de Vest s-a reflectat în forme arhitecturale, în zidărie, acoperite cu un model colorat de plăci smălțuite Sălile de coloane au fost împrumutate din Egipt Iranul Sasanian a avut o mare influență, transmițând maeștrilor arta de a ridica cupole uriașe și de a folosi arcade de lancet Arta finisării cu marmură și a mozaicurilor a fost împrumutată din Bizanț Toate aceste influențe, desigur, nu exclud profund care originalitatea artei musulmane, ei vorbesc doar despre multe dintre originile sale În cele din urmă, toate au format un singur aliaj În dezvoltarea sa istorică, arta musulmană se încadrează în școli separate Cele mai vechi monumente ale Siriei și Mesopotamiei au un caracter puțin independent Pe vremea lui Mahomed, arabii nu aveau aproape deloc aptitudini artistice proprii Cele mai vechi moschei au fost construite în imitarea arhitecturii creștine din Siria și Bizanț, iar acest lucru se vede în mod clar în moscheea cu cupolă din Omar din Damasc În arhitectura islamică a Egiptului, există o legătură puternică cu sirianul școală, dar aceasta se amestecă și cu influența artei copte locale Sculptura fină în lemn a fost dezvoltată în special aici Moscheile egiptene se disting din exterior prin zidărie mică de piatră în dungi O școală independentă și bogată este formată din Africa de Nord (Maroc, Algeria, Tunisia) și învecinată cu Sicilia și Spania cu Califatul său Cordoba Aici înflorește așa-numita arhitectură maură Construcția de palate luxoase ale califilor ajunge la o dezvoltare deosebită Monumentele arhitecturii maure sunt ușor de recunoscut după arcurile lor multilobate sau în formă de potcoavă Căptușeala de alabastru a fost folosită pe scară largă aici Minaretele, influențate de turnurile romanice, aveau plan pătrat O direcție specială a arhitecturii musulmane este creată de turcii selgiucizi cu monumentele lor în Asia Mică și parțial în Armenia Aceste clădiri sunt apropiate de tradiția iraniană, de motive armenești, dar au fost construite (mai ales în Konya) nu din cărămidă, ci din piatră, decorate cu generozitate cu sculpturi fine și bogate Alpatov, vol I Dar cel mai fertil teren pentru dezvoltarea artei a fost Iranul cu cea mai bogată tradiție artistică Mâncăruri de tip sasanid au fost făcute aici mult timp după pătrunderea islamului Începând din secolul al IX-lea, când influența Bagdadului a început să scadă, și până în secolul al XVI-lea, Iranul musulman a trăit o viață artistică vibrantă Construite din caramida, structurile boltite sau cu bolti sunt acoperite cu faianta colorata, stralucind cu cele mai delicate culori În locul unui arc de potcoavă, aici se folosește adesea o lancetă sau un arc cu chilă Centrele artistice ale Iranului au fost capitalele suveranilor săi Direcții independente apar în Azerbaidjan și Uzbekistan Arhitectura din Baku din secolul al XV-lea este strâns legată de tradițiile arhitecturii selgiucide Dimpotrivă, arhitectura, teracota glazurată și plăcile din Uzbekistan sunt mai aproape de tradițiile iraniene La Samarkand, sub Timur și timurizi, în secolele XIV-XV au fost create cele mai grandioase monumente ale Orientului islamic Popoarele Uniunii Sovietice au manifestat un nivel înalt de talent artistic în aceste creații În același timp, creativitatea artistică a turcilor selgiucizi s-a dezvoltat în secolul al XIV-lea, iar a turcilor otomani în secolele XV-XVI În sculptura lor, otomanii erau apropiați de selgiucizi, dar majoritatea constructorilor de moschei turcești, inclusiv maestrul Sinan din secolul al XVI-lea, sunt influențați de arhitectura bizantină și, în special, de Sf Sofia Mai târziu decât alte țări, India se învecinează cu arta islamului, unde islamul a fost înființat abia în secolul al XII-lea Arhitectura musulmană a Indiei, reprezentată de imensele moschei din Delhi și Agra, datează din modelele iraniene, dar este asociată și cu tradiția locală În India, se păstrează decorațiunile sculpturale, ornamentele florale luxuriante, spre deosebire de modelele de obicei uscate și plate ale clădirilor musulmane În diferite țări ale vastei lumi musulmane, arta a evoluat de-a lungul secolelor în diferite școli locale Dar totuși, aceste școli nu au caracterul unor tendințe holistice, precum școlile din Grecia antică Sunt mai degrabă variații de același tip, abateri de la normă și, prin urmare, din ele nu s-ar putea naște o sinteză, așa cum a fost cazul în Attica, care a îmbinat direcția dorica cu cea ionică În arta islamului, în primul rând, este izbitoare unitatea manifestărilor sale, comunitatea formelor, care lasă amprenta asupra tuturor creațiilor sale Acest lucru se explică în primul rând prin comunitatea viziunii asupra lumii a maeștrilor numeroaselor școli ale islamului Dar motivele pentru aceasta se află în însăși condițiile creativității artistice din statele musulmane Aici era o datorie, obligând pe toți să slujească la cererea suveranului (Leiturgie) Cuceritorii recrutau de obicei cei mai buni meșteri din țări îndepărtate și îi forțau să lucreze împreună: în palatul luxos de la Mshagta, meșteri din Siria, Mesopotamia, Egipt și Irak lucrau cot la cot Este puțin probabil să vorbească aceeași limbă, dar au fost forțați să lucreze împreună Acest lucru a ajutat arta islamului să mențină uniformitatea pe un spațiu vast În Andaluzia înflorită, poeții cântau despre deșert și cămilă Moscheile Iranului erau acoperite cu ornamente, dintre care unele motive păreau a fi transferate de pe zidurile palatului Grenada Cea mai veche creație a arhitecturii musulmane a fost moscheea Nu a servit ca locuință a unei zeități, ca peripterul, nu ca loc prin care treceau procesiuni, ca un templu egiptean, nu ca loc pentru celebrarea unui sacrament, ca o bazilică creștină Credincioșii se adunau în moschee de mai multe ori pe zi pentru o simplă rugăciune „Nu există alt zeu decât Dumnezeu și profetul său Muhammad” - aceasta este formula scurtă a rugăciunii musulmane, mai precis, glorificarea lui Dumnezeu, expresia ascultării față de credincioși Musulmanii aveau nevoie de o nișă de rugăciune, așa-numita mihrab, pentru a indica cu exactitate direcția spre Mecca sacră De dragul acestui lucru, a fost construit un zid, de care închinătorii se puteau sprijini Nevoia de protecție împotriva căldurii arzătoare din sud a făcut necesară închiderea galeriilor din jurul curților Uneori, bazilicile creștine, care erau preluate de musulmani, erau folosite pentru rugăciuni Cu toate acestea, deja în secolul al VIII-lea, tipul unei moschei cu coloane poate fi considerat pe deplin dezvoltat Acesta înlocuiește moscheile cu cupolă în multe țări, cum ar fi așa-numita Moschee Stâncă din Ierusalim Moscheea Cordoba a început să fie construită la sfârșitul secolului al VIII-lea, când totul împrumutat fusese deja transformat într-o formă de artă independentă (p ) Moscheea este un dreptunghi în plan: are multe uși, dar intrarea principală nu este evidențiată Spațiul curții este împărțit în două părți inegale * O parte mai mică formează o curte deschisă cu piscine și copaci puțin plantați Aici a avut loc baia sacră Această curte deschisă luminoasă este în contrast cu un spațiu imens semiîntunecat, complet umplut cu numeroase rânduri de coloane, indicând direcția în care trebuia săvârșită rugăciunea ( ) Numărul coloanelor moscheii Cordoba ajunge la opt sute; se presupune că au fost mai multe În orice caz, ochiul uman nu le poate prinde și nici măcar nu le poate vedea granițele Un sentiment teribil de infinit, imensitate este aproape matematic exprimat clar în aceste moschei cu stâlpi Adevărat, spațiul în sine nu a dobândit o tangibilitate artistică deplină, este indicat doar prin coloane; dar ei înșiși sunt nemărginiți și acest lucru îi deosebește de bazilicile creștine (cf ) În moscheile cu coloane nu există un secret negru de nepătruns al templelor egiptene Coloanele sunt luminate uniform, sunt spațioase și totuși înspăimântă ochiul, la fel cum cerul nopții sperie cu nenumăratele sale de stele și este capabil să insufle unei persoane un sentiment de nesemnificație Coloanele sunt aliniate în rânduri lungi în direcția în care credincioșii ar trebui să se închine, întorcându-și privirea de rugăciune spre mihrab Dar în fața unei persoane din moschee, toată această ordine este ușor de confundat Ochiul își croiește liber drum într-o varietate de direcții Aici intră în vigoare o lege esențială a arhitecturii musulmane Compoziția permite interpretarea fiecărui motiv în sensuri diferite O operă de artă este un puzzle cu multe soluții Ocupă privitorul ca o problemă de matematică încurcată și îi ofilește mintea, neplăcut cu ghicitori Bogăția de impresii vizuale din moscheea Cordoba este nelimitată, dă spațiu imaginației unei persoane, care nu a fost dată de arta Orientului antic Dar nu inspiră încredere, precum biserica Sf Sophia, acea arhitectură dezvăluie ordinea care domnește în lume Acesta este motivul pentru care bogăția ajunge să fie o sărăcie obositoare Această impresie este agravată în moscheea Cordoba de arcade Acestea sunt amplasate pe două rânduri pentru a menține raportul clasic normal între suporturi și deschidere Dar, ca urmare, apare o compoziție complexă în cruce: fiecare arc superior, așa cum ar fi, rimează cu arcul inferior, dar împreună cu alte arcade de același nivel formează o arcada continuă Mai mult, fiecare nivel nu există separat, ca în arhitectura clasică (cf ) і Nivelul superior este tras peste cel inferior în așa fel încât capitelurile arcurilor inferioare ! servesc drept baze pentru stâlpii nivelului superior Astfel, fundamentele ordinii clasice sunt radical reinterpretate Arcul folosit în arhitectura maură este de obicei în formă de potcoavă Este foarte probabil ca originea sa, ca si originea multor alte motive arhitecturale, sa fie cauzata de conditiile ridicarii sale cu ajutorul cercurilor (p ) Dar aceasta explică doar originea, și nu sensul artistic al acestui motiv Arcul de potcoavă în arhitectura islamică diferă de arcul semicircular din arhitectura romană și romanică prin faptul că, deși formează puțin mai mult decât un semicerc, lasă impresia că este tăiat cerc de picior Incompletitudinea, mobilitatea sa, încălcând logica construcției, li s-au părut deosebit de atractive pentru arhitecții musulmani Dorința de a crea variații nesfârșite ale unui motiv străbate toată arhitectura islamului Este necesar să comparăm o serie de arcade maure pentru a înțelege că tocmai în variația constructorilor lor au încercat să-și exprime ideea despre viața în continuă schimbare, despre diversitatea ei strălucitoare (pp , ) Logica formelor este în cele din urmă distrusă de colorarea, variația arcurilor, deseori așezate din plăci alternante întunecate și luminoase Elasticitatea arcului, pe care maeștrii romanici s-au străduit atât de mult să o sublinieze (cf ), este distrusă decisiv de maeștrii islamului ( ) Pietrele întunecate și luminoase despart linia semicirculară, se răsună între ele și cu modelul lor în carouri sporesc jocul pestriț și agitat al atomilor arhitecturali care alcătuiesc întreaga impresie a interiorului Consecvența stilului maur se reflectă în faptul că aceste principii sunt transferate decisiv în toate părțile arhitecturale ale clădirii Cupola de deasupra mihrabului formează o împletire complexă de arcade, care pot fi citite ca două pătrate suprapuse unul peste altul și ca un octaedru și ca o stea cu opt colțuri Maksura a moscheilor musulmane (un loc separat pentru suveran) este procesată într-un mod similar Partea superioară a nișei este împărțită în așa-numita boltă celulară (p ) cu celulele sale mici, complet identice: una se lipește de alta, cealaltă de o a treia, imaginația le completează cu ușurință la infinit Dar niciunul dintre ele nu este scos în evidență în comparație cu celălalt, nicăieri nu se simte legătura părților cu întregul Cu o diviziune atât de fină, însuși echilibrul de forțe scapă ușor de atenție Transferul clar al încărcăturii de la o celulă la alta face loc unei pâlpâiri de pete fără început sau sfârșit Moscheile cu coloane sunt doar un tip de arhitectură musulmană Un alt tip de moschee la începutul mileniului al II-lea s-a răspândit, mai ales în Orient: în Isfahan, Samarkand, dar întâlnit și în Cairo De obicei este numită madrasa, deoarece scopul de cult al clădirii este combinat aici cu spațiile de învățământ ( ) În unele cazuri, tipul de coloană al moscheii a fost legat de tipul madrasa Dar ambele tipuri sunt profund diferite, deoarece caracterizează două laturi diferite ale viziunii artistice asupra lumii a islamului Moscheea cu coloane servește ca expresie a unei atitudini contemplative, filozofice față de lume Madrasa exprimă atitudinea dogmatică, supunerea, ideea de forță în Islam, care și-a deschis calea cu foc și sabie Compoziția madrasei are multe în comun cu compoziția palatelor suveranilor musulmani În plan, madraza formează o curte deschisă cu pereți dreptunghiulari, cu o piscină în aer liber în mijloc Curtea este înconjurată de camere pentru studenții din madrasa În mijlocul fiecărui zid se înalță încăperi cu cupolă sau boltite, așa-numitele aivanuri Ele se confruntă cu cele patru puncte cardinale și simbolizează cele patru interpretări ale Coranului La colțurile madrasei se ridică de obicei turnuri subțiri-minarete Ivanurile, cu portalurile lor uriașe, amintesc de sălile tronului din palatele sasanide Întreaga compoziție a madrasei formează, parcă, patru astfel de fațade de palate, mutate împreună Aceste fațade se deschid nymi căscată arcuri lancete de portaluri În măreția lor copleșitoare, ele nu sunt inferioare monumentelor din Orientul antic (cf p ), dar aceste clădiri au fațade îndreptate spre privitor, portaluri uriașe nu pot fi numite incomensurabile cu o persoană prin simplul fapt că aceeași lancetă portalurile se repetă la o scară mai mică ca ușă de intrare sau galerie Sentimentul măreției în fața revelației nu exclude aici participarea omului la ea Nu se poate considera că masa arhitecturală domină în madrasa În madrasa, spațiul deschis al curții, parcă, trece în spațiile pe jumătate închise ale aivanelor Dar tot ațe open space este delimitat de interioare, ele sunt opus Cele patru minarete înalte și zvelte le lipsește rapiditatea turnurilor gotice, deși nu arată ca zigurate masive Ele sunt acoperite de aer, iar rostul lor corespunde bine cu acesta: muezine zgomotoase de mai multe ori pe zi cheamă credincioșii la rugăciune de la ei, răspândind gloria profetului în toate țările lumii Astfel, madrasele, ca niște moschei cu coloane, într-o măsură mai mare decât arhitectura Orientului antic, sunt îndreptate către om, dar omul nu se regăsește în ele, se simte pierdut în infinit Originalitatea arhitecturii musulmane este deosebit de clară în relația sa cu moștenirea antică orientală și antică, pe care musulmanii au întâlnit-o constant în țările pe care le-au cucerit Portalurile moscheilor erau deosebit de elegante în arhitectura selgiucide din Asia Mică ( ) În însăși ideea unui portal, încadrat de un cadru larg, moștenirea antică este chiar mai puternică decât în aivanurile iraniene și afgane; formează un fel ca o poartă sau un arc de triumf (cf PO) Nu degeaba într-un monument musulman, ca într-unul roman, nișele mici încadrate de coloane sunt asociate cu un arc mare Dar, spre deosebire de articularea clară în etaje a clădirii antice, jocul de ornament ajurat a prevalat în clădirea musulmană, cu care coloanele și cornișele se îmbină Completitudinea calmă a formelor arcului antic se opune adâncimea nelimitată a portalului musulman, mediul luminos, ale cărui limite sunt evazive pentru ochi Toată această impresie se realizează prin intermediul sculpturii ornamentale fine, care transformă arcul într-un fel de baldachin de dantelă Efortul pentru maiestuos a găsit o expresie deosebit de vie în arhitectura musulmană în pietre funerare și mausolee Cuceritorii atotputernici ai Orientului au căutat să-și perpetueze gloria și gloria soțiilor lor în ei Aproape toate aparțin tipului de turnuri sau structuri cu cupolă Cele mai remarcabile clădiri de acest fel sunt mormintele califilor din Cairo și Shah Zand din Samarkand În mormintele din Cairo există multă expresie energetică a puterii de autoafirmare Aceste domuri uriașe și grele se înalță pe o bază mică și masivă și sunt profund diferite de clădirile bizantine contemporane cu cupole, cu acoperișurile lor de țiglă și tamburi înalți care încoronează ușor clădirea Ele amintesc mai degrabă de monumentele Orientului antic, cupolele lor grele și masive pe baze largi Cupolele mausoleelor din Cairo au o formă strict geometrică În componența lor nu există nici echilibru de părți, nici separare a volumelor principale; mausoleele individuale sunt comparate între ele ca independente volume Cu toate acestea, siluetele acestor mausolee formează de la distanță un model ritmic expresiv Regularitatea fețelor lor și mai ales ornamentul fin care acoperă cupolele slăbesc oarecum impresia de masivitate, deși articulațiile nu exprimă viața masei arhitecturale, ci o ascund mai degrabă Mausoleul lui Mumin Khatun din Nahicevan, o lucrare remarcabilă a maeștrilor azeri de la sfârșitul secolului al XII-lea, se remarcă prin frumusețea și grația sa deosebită ( ) Spre deosebire de mausoleele din Cairo, această expresie a despotismului puternic, puțin grosolan, clădirea de deasupra mormântului soției suveranului răsăritean este mai subțire, mai elegantă, mai lirică Turnul formează un poliedru complet, în proporții apropiate de secțiunea de aur Marginea pe care se află ușa din față este, de asemenea, împărțită în două părți conform secțiunii aurii; cu toate acestea, diviziunea mai mare este situată deasupra celei mai mici, iar acest lucru agravează oarecum întreaga impresie În vârful mausoleului se întinde o friză cu o inscripție Fiecare latură are propriul cadru, decorat cu un arc cu mai multe lame, în timp ce cadrele în sine formează un fel de poliedru, asemănător întregului poliedru al turnului Toate acestea conferă tratamentului peretelui o subtilitate excepțională Deosebit de remarcabilă este trecerea treptată de la fețele mari ale avioanelor la fețele mici, care se termină cu un relief multicolor ajurat, abia perceptibil de ochi Un simț al formei atât de dezvoltat, atât de elegant Completitudinea artistică a compoziției și perfecțiunea execuției nu se regăsesc în acești ani în arhitectura Europei Centrale (cf , ) Mausoleul Nahicevan rezumă omenire, ca din cele mai bune lucrări ale literaturii clasice din Orient, precum poemul nemuritor „Nume-Șah” de Ferdowsi (secolele X-XI) sau „Leyli și Majnun” de Nizami (sec XII) O secțiune specială în arhitectura islamului este formată din palatele suveranilor estici Cele mai vechi dintre ele - palatele Quseir Amra, Mshatta, Samarra și Balkuvara - datează din secolele VIII-IX (p ) După mărimea lor, acestea sunt orașe adevărate, înconjurate de ziduri înalte de cetăți cu turnuri, o curte pătrată uriașă în mijloc și multe încăperi Tradițiile palatelor din Orientul antic, cu sălile lor înghesuite, deconectate în jurul unei curți vaste (cf p ), se îmbină aici cu influența arhitecturii romane (cf p ), cu regularitatea și simetria ei în planificare Gusturile arhitecturale ale islamului se reflectă în decorul fracționat și luxos al pereților Multe palate sunt concepute ca un loc de distracție și recreere pentru conducătorii estici Luxul și confortul lor ar fi trebuit să fie deosebit de izbitoare printre deșerturile pustii, arse de soare, unde au fost ridicate Păreau adevărate miraje, creaturi ale unei imaginații de basm O atenție deosebită a fost acordată amenajării unor rezervoare extinse umbroase, unde suveranul se putea bucura de răcoare și scăldat Decorul multicolor al peretilor este impregnat de beatitudine orientala; peste pereții maiestuosi se aruncă o bucată de ornament subțire, ca un văl de dantelă transparent Uneori sunt acoperite cu numeroase tablouri semi-ornamentale cu scene de vânătoare, animale și imagini cu scălători voluptuoși În decorul pitoresc al acestui paradis pământesc, conducătorii musulmani au considerat că este posibil să se abată de la interdicțiile severe ale profetului Palatele maure ale vremurilor mai târzii, Alcazarul din Sevilla și în special faimoasa Alhambra din Grenada (p ), diferă de palatele anterioare printr-un caracter mai intim Luxul oriental, imaginația nestăpânită, fantezia se îmbină în aceste clădiri cu un gust delicat, un simț al proporției, o rafinament intelectual, pe care suveranii estici nu le cunoșteau Centrul palatului din Grenada sunt două curți deschise, o curte mare cu două rânduri de copaci de mirt pe părțile laterale ale piscinei din mijloc și o curte cu așa-numita fântână a leului Planurile lor ar trebui comparate cu peristilurile antice (cf p ) Deosebit de clasică este priveliștea care se deschide spre curtea mare din portic Totul se profilează ca o imagine plină de măsură și armonie Ochiul cuprinde cu ușurință construcția corectă a întregului, ritmul calm al coloanelor care înconjoară curtea Privind acest spectacol, este ușor de crezut că aici au trăit oameni care au onorat reflecția filozofică, au cunoscut bucuriile intelectuale și au predicat moderația în viață Dar această impresie despre Alhambra nu exclude bogăția și luxul fabulos Ambele curți principale sunt amplasate în unghi una față de cealaltă, astfel încât, deplasându-se de la una la alta, privitorul încalcă involuntar ordinea arhitecturală și este obligat să-i vadă compoziția în reducere El observă apoi marea libertate a întregului aspect al deosebit de faimoase Curtea Leului ( ) Coloanele sale se dublează Alpatov, vol I formează grupuri și ies din zid, iar aceasta seamănă fără să vrea cu Moscheea anterioară din Cordoba (cf ) De la sine, aceste coloane, contrar logicii și oportunității, nu corespund poverii: uneori sunt prea încărcate, alteori nu poartă nimic, alteori se contopesc cu peretele, alteori formează o pădure continuă O imaginație deosebit de bogată a afectat decorul decorativ al palatului Arcurile au o formă cu mai multe lame, conturul lor se pierde într-un joc bizar de linii Micii lobi ai arcadelor corespund unei bolți celulare fracționate, transformându-se în stalactite suspendate Constructorii Orientului antic, care în clădirile lor cu zidurile lor groase puternice și stâlpii lor uriași nu exprimau legile staticii, erau parcă captivi materiei (cf ) Dimpotrivă, constructorii Greciei antice și Romei s-au străduit să exprime legile staticii într-o formă clară armonioasă ( ) În cele din urmă, arhitecții mauri, pentru prima dată în istoria arhitecturii, au îndrăznit să ignore cu îndrăzneală aceste legi ale staticii Își amuză imaginația cu o varietate nesfârșită de forme ornamentale capricioase, vor să inspire privitorul cu încredere că în domeniul basmului și al ficțiunii pe care le-au creat, logica își cedează drepturile celei mai rafinate imaginații, materia își pierde proprietatea inițială Decoratiunile piese multicolore, acoperind complet peretii, ajuta la aceasta impresie Creatorii acestei extravaganțe eterice de culori erau bine conștienți de sarcinile lor Pe fântâna cu leu din Alhambra s-a păstrat o inscripție veche: „Uită-te la apă și uită-te la rezervor și nu vei putea decide dacă apa este calmă sau curge marmura Așa cum durerea și anxietatea alunecă peste chipul unui iubit sub privirea unei persoane invidioase, tot așa apa geloasă se ridică împotriva unei pietre, iar o piatră invidiază apa Aceste palate cu luxul lor, bogăția de impresii, culoarea și pestrița lor, jocul neliniștit al liniilor, golurile strălucitoare și amurgul tremurător, cu fântânile lor curgătoare și bazinele în oglindă reflectând arhitectura, cu aerul plin de aroma îmbătătoare de portocale, lămâi și mimoze, seamănă cu un basm oriental în care în fiecare moment oamenii se confruntă cu surpriză, în care totul este hotărât întâmplător, în care înțeleptul așteaptă cu răbdare norocul, nu grăbește soarta, se bucură de fericire și se desparte ușor de ea Palatele maure cu interioarele lor intime ne duc în atmosfera de seră a fanteziei și beatitudinii orientale, iar doar turnurile uriașe care umbră aceste structuri ne amintesc că existența lipsită de griji a domnitorilor din palat a fost doar o latură a lor crudă, plină de luptă viaţă În arta musulmană, ornamentul ocupă un loc foarte mare În domeniul podoabei, meșterii musulmani au dat dovadă de un talent și un gust subtil Indiferent cât de diferite sunt ornamentele diferitelor școli ale islamului, ele pot fi întotdeauna distinse de ornamentele grecești, bizantine sau germanice timpurii Cea mai veche formă de ornamentație islamică este așa-numita arabescă Ea provine din palmetto egiptean, în care au fost țesute motive individuale ale alfabetului arab Dar legătura ei cu acestea formele și motivele timpurii s-au pierdut curând Arabescul a căpătat un caracter destul de ciudat (p ) Spre deosebire de palmetto grecesc, cu alternanța sa clară de petale individuale, izolate (cf p ), în arabesc toate motivele sale vegetale formează un nod complex, complicat Frunzele se întrepătrund, una suprapunându-se pe cealaltă, fiecare petală urmând propriul drum, deși se ciocnește de cealaltă Arabescele duc privitorul la granița dintre realitate și ficțiune Pe de o parte, modelele ei sunt alcătuite din petale de plante; dar în același timp urmează un ritm atât de magistral încât sunt gata să se transforme într-un joc de linii sau semne ale alfabetului arab Această mișcare, sau mai degrabă pâlpâirea agitată a formelor ornamentale, capătă un caracter tensionat în arabesc, deoarece modelul petale apare de obicei ca o siluetă ușoară pe un câmp întunecat, dar intervalele dintre petale în sine au forma unor petale și aceasta distruge opoziția dintre model și fundal, obiecte și spațiu Extraordinaria arabescului amintește într-o oarecare măsură de ornamentul germanic antic (cf p ) Dar liniile arabescului sunt mai netede, rotunjite în ritmul lor; simetria este exprimată în modelele sale, motivele animale sunt aproape absente În acest sens, arabescul este mai aproape decât ornamentul antic german de tradiția antică * Dar așa-numitul ornament poligonal de natură pur geometrică este tipic mai ales artei islamice ( ) Se bazează nu pe motive vegetale, ci, parcă, pe impresii de la razele divergente din jurul unui disc de lumină Nucleul său este în multe cazuri o formă stelată, înconjurată de o strălucire a luminii; razele de lumină merg în toate direcțiile, adesea întrerupându-se reciproc; ornamentul strălucește, strălucește, este îmbrățișat de strălucire și mișcare Percepția unui astfel de ornament poate deveni o sursă de impresii pur muzicale Ochiul privitorului caută involuntar motivul geometric corect în această împletire a formelor ascuțite, își urmărește regularitatea, dar imediat, ca într-un caleidoscop, acest model se rupe și în locul său apare un nou model și aceeași soartă îl așteaptă in viitor Ornamentul islamului lasă o persoană singură cu sine; formele se nasc ca mirajele, ca o voce interioară, clar audibilă, dar lipsită de existență reală Acest model a fost realizat într-o varietate de materiale - în alabastru, în piatră, în bronz, dar nu își schimbă caracterul, își păstrează invariabil ajurat, indiferent de tehnica folosită de maestru Modelul are de obicei centre de greutate clar definite, dar nu are granițe externe Poate fi prelungit pe termen nelimitat; de obicei, doar o bandă de încadrare clară o taie brusc Ornamentul musulman este ușor de distins printr-o singură culoare Meșterii musulmani au culorile lor preferate: cobalt strălucitor, verde smarald și culori complementare roșu și galben Culorile nu calmează ochiul, mai degrabă îl taie, provoacă aproape iritații la nivelul retinei În ornamentația arhitecturală musulmană, culorile dense calme și gradațiile unei singure culori sunt rareori găsite Se raportează că toate culorile au cea mai mare luminozitate, luminozitate și luminozitate Se întrerup reciproc, dar mențin întregul avion decorat într-o stare de emoție uniformă Un fler ornamental dezvoltat a ajutat la apariția artei aplicate remarcabile printre popoarele islamice Obiecte de uz casnic, vase, sicrie, boluri, ulcioare, covoare, obiecte pe care un războinic le poartă constant cu el, cum ar fi arme, o cască sau un scut - toate acestea primesc o formă frumoasă, totul este acoperit cu cel mai fin ornament, deși acest lucru nu interferează cu nimic cu faptul că aceste articole răspund nevoilor practice Pumnale menite să dea lovituri de moarte în inimă, sabii turcești curbate menite să decapiteze inamicul cu o măturare, scuturi rotunde capabile să respingă atacul inamicului - totul este acoperit cu ornamente mici și elegante, la care meșteri pricepuți au lucrat ani de zile , care poate fi admirat ore întregi Aceste lucrări îmbină cruzimea și tandrețea, curajul și rafinamentul, reținerea înțeleaptă a formelor și fantezia decorativă neîngrădită Înflorirea înaltă a artei aplicate în lumea islamului a devenit posibilă datorită unei organizări deosebite a muncii, a unei armate uriașe de artizani care au servit patronii estici Aici nu a fost concurență capitalistă, cererea de producție a celor mai mari cantități în cel mai scurt timp Aici s-au păstrat cu sfinţenie priceperea turnatorilor, mulatorilor, ceramiştilor, cioplitorilor, care, cu preţul multor ani de muncă, au concentrat roadele unei tradiţii veche, toată puterea măiestriei lor, pe suprafaţa unui mic lama sau farfuria Maeștrii islamului erau familiarizați cu tehnica multor industrii Vase și țigle de lut, acoperite cu glazură cu un amestec de metal, turnate cu toate culorile curcubeului, dând naștere acelei impresii de variabilitate și strălucire tremurătoare a culorilor, care părea orientalilor cea mai înaltă expresie a vieții În Iran, în secolele XII-XV, s-a dezvoltat prelucrarea ajurata a fildeșului, pansamentelor metalice - fier, bronz, oțel Legăturile din piele în relief ale manuscriselor sunt acoperite cu cele mai fine modele O comparație a unui ulcior de cupru din est ( ) cu o vază grecească ( ) arată în mod clar că meșterii musulmani, precum grecii, au procedat dintr-o împărțire clară a vasului într-un gât, un mâner, un corp și un picior Cu toate acestea, intențiile lor sunt profund diferite Meșterii musulmani nu cunoșteau sensul formei organice, care se exprimă în contururile netede, ca și cum ar fi în creștere ale unei vaze grecești Vasul estic cu pereții săi fațetați pare mai abstract și geometric Dar diferența de ornament este deosebit de clară Deși aranjarea decorațiunilor cu curele era familiară maestrului oriental, el este înclinat să acopere complet întreaga suprafață cu un model mic și fracționat și să îmbine curelele Este prezentată vânătoarea, o temă însă familiară pictorilor greci de vază Dar animalele se contopesc cu frunzișul, încurcate printre bucle, arabescuri și inscripții care acoperă atât corpul, cât și piciorul și gâtul ulciorului Placile glazurate erau adesea decorate cu scene cu mai multe figuri În secolele XIII-XV, în ciuda interzicerii imaginilor, compozițiile figurative sunt din ce în ce mai întâlnite în arta aplicată iraniană O țiglă glazurată îl înfățișează pe eroul de basm Bahram Gur cu concubina sa preferată pe o cămilă ( ) Însuși intriga, inspirată de faimoasa poezie a lui Ferdowsi „Shah-Nameh”, și compoziția reliefului vorbesc despre maeștrii iranieni din secolul al XIII-lea întorcându-se către trecutul îndepărtat sasanian Relieful amintește oarecum de preparatele sasanide (cf ); dar cele opt secole de când sasanizii și-au lăsat cu siguranță amprenta Imaginile de animale și plante fantastice, care au fost o realitate vie pentru iranienii din epoca sasanide, sunt retrogradate pe tărâmul frumoasei ficțiuni poetice Fabulozitatea este exprimată în modelul ritmic uimitor al compoziției Întregul câmp de relief este umplut cu un ornament floral, perfect asociat cu mișcarea figurilor Fata, ca tulpina unei flori, s-a plecat într-o parte, Bahram Gur cu arcul curbat - în cealaltă parte, unde cămila își pleacă capul Dragostea nu este exprimată aici suficient de pe deplin, dar totuși ea se uită prin ipostazele rafinate ale figurilor, pe care arta sasanidelor nu le cunoștea O cămilă aleargă cu un pas grăbit și ușor, șchiopătând ușor și îndoindu-și ritmic piciorul din față Florile care punctează întregul câmp, și colorarea delicată cu tonuri de smarald și galben dau o calitate poetică deosebită reliefului și anticipează motivele preferate ale miniaturii iraniene de mai târziu În secolele XV-XVII, fabricarea țesăturilor artistice a înflorit în Iran și Turcia Caftanele cu boruri lungi erau cusute din țesături de mătase; pereții și podelele erau acoperite cu covoare Modelele de țesături și covoare s-au îmbinat într-un singur model multicolor În alegerea modelelor pentru aceste covoare, maeștrii și meșterii turci și iranieni au dat dovadă de o ingeniozitate uimitoare Orele lungi de muncă obositoare la războaie de țesut și broderie au fost înseninate pentru femeile estice de bucuria creativității artistice Covoarele erau acoperite în primul rând cu flori, uneori dens adunate în buchete, alteori împrăștiate pe scară largă pe un câmp colorat Adesea covoarele se transformau într-o grădină fabuloasă cu peluze strălucitoare, păsări care se plimbă pe ele, cu bazine și pești care înoată în ele Erau covoare acoperite cu animale în galop, covoare cu scene de vânătoare, covoare de rugăciune în formă de mihrab sacru, în spatele cărora se zărea un buchet luxuriant de flori Aceste covoare oferă o încântare irezistibilă ochiului cu o varietate de motive și o repetare liniștitoare a formelor Poți să te uiți la aceste modele ore în șir, cufundându-te în ele, ca într-un miraj creat prin fumatul de opiu În culorile acestor covoare, maeștrii iranieni arată o ingeniozitate inepuizabilă, combinând tandrețea și strălucirea, profunzimea și puterea tonurilor Sunt deosebit de bune covoarele orientale cu grămadă înaltă, realizate în așa fel încât pe de o parte modelul să apară pe un fundal întunecat, pe de altă parte același model pare întunecat și fundalul se luminează Maeștrii iranieni au recreat însăși impresia transformării poetice a unor obiecte în altele, despre care Omar Khayyam vorbește atât de viu: Privește: fulgii de zăpadă care se învârtesc se așează de la o înălțime violet cu muguri de iasomie pe flori Din crini-pocalele curge vinul prin aleea trandafirilor, iar norii-violete trimit flori albe În țesături de mătase și catifea, maeștrii iranieni din secolele XVI-XVII se îndepărtează de compozițiile heraldice sasanide Compozițiile complexe de figuri sunt adesea luate pentru decorațiuni, cum ar fi isprăvile eroului antic Iskander, care a intrat în lupta cu dragonul El ridică o piatră deasupra capului său și este pe cale să o arunce în gura deschisă a balaurului; o pasăre uriașă cu o coadă lungă așezată pe un copac din apropiere își întinde gâtul amenințător Teme eroice similare găsesc analogii în arta anterioară Dar originalitatea imaginilor iraniene pe țesături este că figurile sunt țesute într-un model, repetat de un număr infinit de ori, în unele cazuri, din cauza condițiilor tehnice - într-o imagine în oglindă ( ) Și, desigur, cu o asemenea repetare a motivului, dramatismul scenelor se pierde; spre deosebire de arta clasică (cf ), ochiul încetează să observe mișcarea figurilor; figurile oamenilor sunt „citite” împreună cu ierburi și flori; întreaga imagine este transformată într-un model cu pete de culoare repetate și alternante pe un fundal colorat Miniatura iraniană din secolele XV-XVI este unul dintre fenomenele artistice remarcabile din arta Orientului medieval Acesta este, desigur, cel mai valoros dintre ceea ce a fost creat în domeniul artelor plastice ale islamului În tot spiritul său, în toată reprezentarea sa magnifică, miniatura iraniană contrazice interzicerea profetului de a înfățișa figuri umane Dar în Iran, islamul a fost întâmpinat în mod constant cu opoziție Atașamentul față de flerul estetic vital, senzual și dezvoltat a făcut Iranul profund străin de abstractismul islamului Toată arta iraniană are un caracter mai blând, mai vesel decât arta mai rece și mai rațională a arabilor atât în Orient, cât și în Spania Și totuși, miniatura iraniană poartă amprenta mentalității care s-a dezvoltat printre popoarele care au experimentat influența islamului Perioada de glorie a miniaturii iraniene este precedată de o perioadă de dezvoltare genială a ficțiunii; ea a creat o pânză pentru ilustratorii de mai târziu în miniatură Literatura iraniană nu este la fel de bogată în motive narative precum este în strălucirea culorilor, profunzimea gândirii, saturată de imaginile țesăturii sale poetice „Cu fiecare rând”, spune Goethe despre ea, „ea ne conduce prin întreaga lume prin comparații și imagini poetice, comparând și îngrămădând obiecte apropiate ” Ferdowsi, creatorul poemului epic, cântă despre trecutul eroic al erei sasanide, Omar Khayyam, care a recunoscut deja amărăciunea îndoielii, și-a pierdut încrederea în orice, la fel și Hafiz, poetul vinului, sângelui, rubinului buzele, au păstrat dragostea pentru culorile strălucitoare, frumusețea lumii; Saadi foarte experimentat, care a experimentat pasiuni, necazuri și nenorociri, ajunge la o viziune luminată asupra lucrurilor Poetul azer Nizami, care a experimentat vicisitudinile destinului în viață, este gata să le recunoască ca pe o înfățișare înșelătoare, și totuși a cântat poetic dragostea emoționantă a lui Leyla și Majnun, atașamentul pasional a două inimi, pe care antichitatea nu le cunoștea mai departe Poeții au oferit nu numai teme pentru ilustratorii de mai târziu în miniatură Toată percepția artistică a lumii, dragostea pentru vitejie și contemplarea înțeleaptă fac miniaturi iraniene legate de structura poetică a marilor lucrări create în limba persană Originile miniaturii iraniene datează din secolele - În primele secole de existență, miniatura iraniană a experimentat diversele influențe ale Chinei, Mesopotamiei și Siriei Monumentele din secolele XIII-XIV dezvăluie puncte de contact cu tradiția sasanică Destul de puternice, figurile de dimensiuni mari ocupă întregul plan al foii, compozițiile sunt simple, cu figuri puține Miniatura iraniană dobândește caracteristici destul de deosebite și atinge maturitatea deplină la sfârșitul secolului al XIV-lea-începutul secolului al XV-lea Epoca timurizilor (secolul al XV-lea) și a safavidelor (secolele XIV-XVII) a fost epoca epocii sale de glorie principalele centre Miniaturi iraniene au fost Tabriz, Shiraz, mai târziu Herat și Isfahan Mai târziu, miniatura a căzut sub influența occidentală și și-a pierdut originalitatea În literatura iraniană apar poeți individuali, iar individualitățile creative ale artiștilor ies în evidență și în miniaturile iraniene Unul dintre primii maeștri este Ostad Junayda, autorul ilustrațiilor poeziei „Kirmani” ( ), în care, în ciuda oarecare uscăciune a execuției, o compoziție tipic iraniană cu figuri mici prinde deja contur Cel mai matur și faimos reprezentant al miniaturii iraniene de la sfârșitul secolului al XV-lea și începutul secolului al XVI-lea a fost maestrul Behzad, șeful școlii din Herat, autorul miniaturii care împodobesc Bustanul lui Saadi și o serie de portrete ( ) Behzad a fost foarte apreciat de-a lungul vieții sale: șahul Iranului a emis un ordin întreg, declarat bogat, care laudă smerenia pictorului („pentru faptul că și-a ascultat patronul, așa cum stiloul se supune mâinii scriitorului”) și l-a proclamat șeful bibliotecii șahului Contemporanii au lăudat capacitatea fiecărui fir de păr al periei sale de a comunica „viața formelor fără viață” Arta lui Behzad caracterizează cea mai mare înflorire a miniaturii iraniene; operele sale se disting prin compoziție liberă și îndrăzneață, flexibilitate a replicilor, inventivitate în poveste Studentul lui Behzad a fost Kasem Ali, autorul unor miniaturi fermecătoare pentru Khamsa a lui Nizami; un povestitor excelent, este ceva mai meschin și mai sec decât profesorul său Caracteristicile decolorării în miniatura iraniană de la mijlocul secolului al XVI-lea în lucrările lui Soltan Mohammed și Mohammed, de natură mai grafică, au fost și mai pronunțate Există diferențe semnificative între toate aceste lucrări, semnate de maeștri iranieni individuali sau atribuite acestora Dar, totuși, cel mai important lucru în miniatura iraniană este că în momentul de glorie ea dezvoltă un tip comun, o imagine artistică deosebită Miniaturale iraniene, spre deosebire de miniaturile medievale bizantine și occidentale, nu au aproape nimic de-a face cu religia Coranul a fost decorat doar cu cascuri bogate Dar maeștrii și-au îndreptat toate eforturile pentru a transforma legendele istorice și basmele populare într-o formă pitorească În miniaturile secolului al XV-lea, prin însăși natura și scopul lor, nu ar fi putut apărea imagini epice cu un caracter maiestuos Create pentru a împodobi manuscrisele prețioase și rarele ascunse în bogatele depozite de cărți princiare, accesibile câtorva, poartă amprenta unei culturi rafinate, dar oarecum de seră Lumea, așa cum le părea miniaturiștilor iranieni, era o lume bogată, ademenitoare, colorată și frumoasă, dar totuși ei o priveau prin ochii prizonierilor din bogatul palat princiar care lânceau în captivitate L-au colorat cu imaginația lor neobosit, dar nu au făcut din el subiectul unui studiu atent Artiștii iranieni au descris bătălii aprinse, lucrări de construcții pline de viață, scene din viața domestică, școli, frizerie, petreceri zgomotoase de băut, femei care se îmbăiau într-o piscină Dar, prin toată această varietate de teme, o temă principală, preferată a maeștrilor iranieni, se observă: aceasta este imaginea unei grădini frumoase, a unui gazon luxos presărat cu flori, care se întinde în fața ochilor privitorului, ca un covor pestriț și multicolor La această imagine a grădinii maeștri iranieni a experimentat o atracție specială Este vizibil în miniatură la „Numele Shah”, unde Ardashir intră în curte către Gulnar ( ) Îl găsim într-o miniatură care înfățișează întâlnirea lui Homai și Homayun și în miniaturile care înfățișează conversația și învățăturile misticilor ( ) În scenele de vânătoare, atât animalele, cât și vânătorii în caftane colorate arată ca niște flori strălucitoare împrăștiate pe gazon; se pare că nu este o luptă care are loc, dar oamenii călăresc nepăsător pe cai, animalele se zbârnesc vesel Chiar și deșertul, unde moare tulburatul Majnun, este asemănător cu aceste imagini de grădină Această imagine a unei grădină-paradis a fost inspirată de natura înfloritoare a Iranului Dar în această imagine a grădinii a afectat și o anumită structură a gândurilor, o viziune asupra lumii ca un spectacol colorat și frumos, dar trecător Aici a reflectat visul musulmanilor despre fericirea cerească; numai poeții și artiștii au aspirat să guste și să întrupeze în artă această fericire pe pământ, înainte ca moartea să înghită o persoană Poeții Iranului își îmbină impresiile colorate, găsesc o bogăție uriașă de expresii figurative, cântând frumusețea copacilor strălucitori de toamnă, o grădină parfumată, rodii explozive și frunze împrăștiate în vânt Miniaturiștii iranieni îmbină lumea întreagă într-un joc de pete colorate: gazonul arată ca un covor, cerul presărat de stele arată ca o peluză, luna atârnă ca un topaz transparent, norii se zvârcește ca șerpii Miniaturiștii iranieni aveau o viziune colorată, o claritate a percepției culorilor, pe care mulți maeștri moderni le-ar putea invidia Miniatura „Gulnar și Ardashir” înfățișează o întâlnire emoționantă între erou și iubita lui ( ) Aici, detaliile situației sunt scrise cu dragoste, cum ar fi: un palat așezat din cărămizi roșii și o curte din plăci galbene, un baldachin albastru al nopții, copaci luxurianți, păsări care se zvârli pe cer În postura demnă a prințului călătorit pe un cal, în cele două fete care îi aduc cadouri, se exprimă toată rigiditatea modului de viață feudal din acea vreme Dar nu găsim în această întâlnire expresia sentimentelor pe care miniaturiștii bizantini le-au transmis atât de priceput (cf ) Miniaturiștii iranieni nu sunt interesați de relațiile spirituale dintre ființele vii Oamenii pentru ei sunt doar flori, pe care cu dragoste, ca un grădinar într-un pat de flori, le împrăștie pe o pagină goală a unei cărți Artistul iranian nu tolerează ca petele colorate din opera sa să fie distribuite neuniform pe suprafața foii În miniaturi, indiferent de complot, vesele sau triste, petele galbene sau roșii strălucitoare alternează unele cu altele și însuflețesc întregul plan al foii În cele mai bune miniaturi, redarea atentă a detaliilor, modelelor de țesături sau petale de copac, este combinată cu o astfel de generalizare a petelor colorate, încât caracterul lor plat face ca miniatura să arate ca un ornament Meșterii iranieni aveau un simț ascuțit al naturii: le erau bine cunoscute diverse tipuri de vegetație locală, peisajul era o parte inseparabilă a miniaturii iraniene Dar, spre deosebire de peisajul chinez (cf ), care a avut o oarecare influență asupra miniaturii iraniene, sentimentul de adâncime tridimensională este complet necunoscut maeștrilor iranieni Spațiul a fost și el slab dezvoltat în arhitectura islamului, chiar și în moscheile cu coloane, impresia spațială a fost creată doar prin aranjarea coloanelor care umpleau complet sălile de rugăciune (cf ) Alpatov, vol I Miniatura iraniană se întinde plat pe suprafața paginii, lucrurile sunt împrăștiate pe ea, abia acoperindu-se unele pe altele, în unele cazuri plăcile de podea (cf ) sunt complet aplatizate Ar fi greșit să le reproșăm stăpânilor Iranului că au neglijat perspectiva Toată aroma picantă a grădinii orientale, sentimentul de admirație vesel a lumii ar dispărea din miniaturile iraniene, dacă am putea intra mental în ele, pe măsură ce intrăm în compozițiile de perspectivă ale maeștrilor Renașterii timpurii Paradisul musulman a fost locuit de frumoase houri Imaginea unei femei ocupă un loc onorabil în arta iraniană În poezia Orientului găsim o fântână de comparații strălucitoare: ea este asemănată cu un chiparos zvelt, ochii ei cu ochii unei gazele, fața cu o lampă de argint, gura cu o sticlă de parfum Pictorii au înzestrat grația frumoșilor locuitori ai haremului cu împletiturile lor lungi și netede, parcă plutitoare de mers și gesturi drăgălașe Dar imaginea unei femei din Orient este întotdeauna, parcă, plină de promisiuni de plăceri senzuale; nu se poate găsi niciodată în ea forță morală, ca în imaginile feminine din Bizanț sau din Occidentul medieval Portrete de prinți și suverani se găsesc ocazional în manuscrisele iraniene (Un portret în miniatură a fost ulterior dus în special în India musulmană la curțile marilor moghuls ) În cazurile în care un portret este reprezentat în Iran, acesta are o semnificație independentă și aceasta este diferența dintre Iran și Evul Mediu occidental și Bizanțul, unde oamenii vii au fost introduși în artă doar ca donatori evlavioși, înclinându-se cu rugăciune în fața zeității Adevărat, trăsăturile și gesturile individuale ale unei persoane nu au atras atenția artiștilor iranieni Pe de altă parte, portretele sunt construite uimitor de clar pe alternanța punctelor luminoase pe un fundal întunecat și a celor întunecate pe unul deschis; ele sunt izbitoare în repetarea ritmică a motivelor, simetria dintre dreapta și stânga, părțile superioare și inferioare ale miniaturii ( ) Dar însăși figura umană capătă un caracter aproape ornamental; gesturile sunt constrânse; chipul și expresia nu atrag atenția Toate acestea explică de ce experiența portretiștilor iranieni nu a putut duce la înțelegerea portretului care s-a dezvoltat în timpurile moderne Cultura islamului ocupă un loc onorabil în istoria artei mondiale Legătura sa cu moștenirea antică afectează totul Arabilor le datorăm cunoștințele noastre cu Aristotel Adevărat, arabii prea unilateral au luat din antichitate doar raționalismul, matematica, tehnologia și au neglijat umanismul antic Prin urmare, ei s-au dovedit a fi mult mai aproape de tradițiile Orientului antic cu opoziția sa între imperfecțiunea omului și perfecțiunea zeității Turnul lui Mumin Khatun ( ) are mult din clasic, dar îl comparăm cu turnurile gotice cu mișcarea lor impetuoasă, spiritul de îndrăzneală pătrunzând chiar în piatra (cf ), și va trebui să admitem că turnul Orientului medieval este încă apropiat în spirit de monumentele Orientului antic (cf ) Cu toate acestea, arta islamului nu a fost separată de arta europeană printr-o barieră de nepătruns Europenii au învățat Orientul musulman nu numai în timpul cruciade sau în lupta sa cu maurii din Spania, dar și în acele relații culturale care au îmbogățit vremurile moderne Poezia de dragoste arabă, cu expresia ei a sentimentului pasional, i-a influențat pe minnesingeri Nu e de mirare că imaginea lui Bahram Gur (cf ) datează din aceeași perioadă cu poemul despre Tristan și Isolda Fantezia lui Ibn al-Arabi l-a influențat pe Dante Bokachd a țesut multe fire narative din vechile legende orientale în povestirile sale Împăratul Frederic al II-lea în secolul al XIII-lea a contribuit foarte mult la pătrunderea culturii islamice în Occident Spania și în vremurile ulterioare au fost conducătoarea acestor influențe culturale ale islamului În arta vest-europeană, viziunea asupra vieții ca un spectacol frumos colorat a câștigat adesea și, în astfel de cazuri, semăna cu arta Orientului Așa este pictura lui Gentile da Fabriano, Benozzo Gozzoli și, parțial, a lui van Eycks cu retabloul lor din Gent În vremurile moderne, Rembrandt, care era pasionat de miniatura musulmană a Indiei, Watteau cu picnicuri cu flori fără griji, Ingres cu odaliscurile sale, Delacroix cu motivele sale algeriene și în timpurile moderne Matisse - toate, voluntar sau involuntar, uneori chiar în tehnicile artistice, intra în contact cu arta Orientului Arta islamului se va atrage întotdeauna la sine prin faptul că exprimă surprinderea unei persoane față de diversitatea și culoarea lumii; că reflecta puterea imaginației, în fața căreia până și raționalitatea arabilor s-a retras și că cele mai diverse subiecte și materiale au fost în mod constant subordonate acestei viziuni asupra lumii Dar în arta islamului, conștiința de sine a individului, simțul demnității umane, nu s-a exprimat; înaltul început tragic a rămas necunoscut artei islamice Înțeleptul oriental care își pierduse încrederea în orice privea viața ca pe un miraj și chiar punea sub semnul întrebării nucleul cognitiv pozitiv al artei Acest lucru a limitat fatal posibilitățile creative ale artiștilor islamului Z Z* CAPITOLUL ZECE Auzim zgomote, dar nu vedem fața Veda Mâinile ei sunt lăstari fragezi, buzele ei sunt flori roșii, buzele ei sunt flori fierbinți, sânii ei sunt lumina bolurilor de flori Kalidasa, locuitorii originari ai Indiei, se pare, au trecut prin aceeași cale de dezvoltare culturală ca și cei mai vechi locuitori din Asia Mică, Africa de Nord și Europa Aici se găsesc picturi preistorice ale unui om cavernesc, ca în Spania, rămășițele culturii noii epoci de piatră, feluri de mâncare și statui asemănătoare celor mai vechi produse din Mesopotamia Săpăturile recente de la Mohenjo-Daro și Harappa au descoperit porecle ale mileniului IV și III î Hr e , premergând venirea hinduşilor în ţară Deși aceste monumente sunt foarte puține, ele sunt prețioase prin faptul că conving că toată dezvoltarea artistică ulterioară a Indiei a avut loc pe baza acestei preistoria ei Cea mai remarcabilă dintre cele mai vechi moșteniri artistice din India este poezia Vedelor Compoziția sa datează de la sfârșitul celui de-al treilea - începutul celui de-al doilea mileniu î Hr e Ea este impregnată de un profund simț al naturii Toată natura tropicală maiestuoasă a Indiei, uneori generoasă, alteori crudă față de om, și-a găsit aici expresie poetică Din haosul vag, dar profund resimțit, doar pe alocuri ies în evidență imaginile umanoide ale demonilor furtunii, Maruții, acești războinici strălucind în nori cu armura lor, legănând munții cu sulițele Întreaga lume este cuprinsă de mișcare, toate imaginile sunt uriașe Dumnezeu umblă în jurul lumii în trei pași Poezia Vedelor este plină de o mare puritate morală și putere Această admirație inițială pentru natură nu a putut decât să sufere alte schimbări, deși generațiile următoare au păstrat cu sârguință cuvintele imnurilor antice și, neavând încredere în înregistrări, le-au transmis descendenților lor prin gură în gură India nu a dezvoltat imediat o autoritate centrală despotică; societatea s-a rupt în straturi separate, care ulterior au devenit din ce în ce mai izolate; treptat decalajul dintre nobilimea privilegiată, formată din brahmani și kshatriyas (războinici), iar cea mai mare parte a oamenilor lipsiți de drepturi au devenit irezistibile În India s-a instituit un sistem de caste, pe care nici Asia de Vest, nici Egiptul, nici măcar Grecia nu l-au cunoscut Preoții egipteni au muncit din greu pentru a crea o învățătură coerentă, coerentă, care să justifice inegalitatea oamenilor și să fie accesibilă tuturor Doctrina egipteană a vieții de apoi și asimilarea omului după moarte la Dumnezeu trebuia să înalțe faraonul și anturajul său; cu toate acestea, oamenii și-au făcut propriul amendament, argumentând că nu numai faraonul, ci toți cei până la fermier după moarte vor deveni ca Osiris În India, cu sistemul său de caste, nu a fost creată o astfel de doctrină În adâncul maselor de oameni, timp de secole, s-au păstrat vederile, obiceiurile și chiar ritualurile originale ale sistemului tribal Prin stratificările ulterioare ale culturii de aici, ca în nicio altă țară, straturile sale cele mai vechi au fost în mod constant vizibile Monumentele de mai târziu ne permit parțial să ne imaginăm formele de viață ale acestei perioade străvechi Oamenii trăiau în comunități din sate supuse unei rutine stricte Satele erau înconjurate de un zid în jurul căruia mergea o potecă Satul era străbătut de două străzi largi în unghi drept și împărțit în patru părți, destinate celor patru caste La răscruce, un smochin a crescut pe un deal artificial, sub baldachinul lui bătrânii se adunau să discute despre afaceri Strazile se incheiau cu patru porti de lemn La răscruce de drumuri s-au ridicat stâlpi maiestuosi, monumente ale unor evenimente remarcabile Animalele sacre se bucurau de mare onoare: vaca, maimuța, șarpele Au fost imortalizate în sculptură În clan, venerația unei femei ca strămoș a fost păstrată mult timp Întregul mod de viață se distingea printr-un atașament față de antichitate, era onorat chiar și atunci când nu erau pe deplin conștienți de sensul său original Formele simple de viață au fost complet impregnate de idei mitice Gardul din jurul satului a servit nu numai ca protecție împotriva dușmanilor, ci și protejat de spiritele rele Erau procesiuni solemne de-a lungul potecii din jurul lui Copacul de la răscruce era un semn al puterii naturale venerate Drumurile au fost îndreptate către cele patru puncte cardinale Religia naturii a trăit de mult în mintea maselor largi de oameni Dar printre castele superioare ale preoților brahmani, ea și-a pierdut treptat semnificația Teologia a fost smulsă de mit; învăţarea era considerată inaccesibilă înţelegerii oamenilor În cultura indiană a existat o scindare între cele două straturi ale sale Viziunea mitică populară asupra lumii nu s-a dezvoltat, ci a stagnat, incapabil să depășească ideile primitive Un cerc îngust din straturile superioare îl privea cu dispreţ „Necunoscătorul îl caută pe Dumnezeu în lemn și piatră”, spune neprihănitul indian, rishis, „înțeleptul este în sufletul universal” Pe această bază, s-a născut o atitudine filozofică față de lume, o implementare poetică a mitului Destinată celor puțini, poezia indiană atinge în curând o mare sofisticare, dar se rupe de baza ei populară Arta intră pe tărâmul alegoriilor vagi, simboluri instabile, deși frumoase, și în curând își pierde sensul cognitiv Adevărat, o existență complet separată a acestor două curente era imposibilă Puterea credințelor mitice populare a fost mușchi atât de grozav încât și-a făcut constant drum în artă și aici a fost supus unei prelucrări artistice rafinate Originalitatea artei indiene constă în faptul că punctele de vedere ale antichității preistorice sunt exprimate aici sub formele unui limbaj artistic dezvoltat, uneori virtuos, al unui timp mai târziu Religia naturii a rămas baza întregii culturi artistice indiene Chiar și poezia și arta brahmană au trebuit să-și tragă materialul din ea Istoria artei indiene ca lanț coerent de fenomene artistice începe relativ târziu, odată cu dinastia Maurya (secolele IV-II î Hr ) Monumente de arhitectură sigure s-au păstrat în cantități suficiente doar din acel moment Cele mai vechi dintre ele aparțin așa-numitului tip „stupa” Cea mai bine conservată este stupa mare de la Sanchi din secolul al III-lea î Hr e (pag ) Stupa este un deal imens în formă de emisferă, căptușit cu cărămidă și piatră, înalt de aproximativ cincisprezece metri În jurul stupei, învecinată strâns cu ea, există un ocol deschis cu scări, destinat procesiilor solemne La o anumită distanță de stupa există un gard rotund cu patru porți înalte îndreptate spre cele patru puncte cardinale ( ) Lângă intrarea principală a stupei se află o coloană înaltă încoronată cu figuri de lei Este posibil ca stupa să provină din movile uriașe care au fost îngrămădite peste mormintele conducătorilor și regilor antici Dar alte reprezentări mitice, însă, greu de distins, au fost legate de aceasta O stupa este un monument al principiului fundamental al tuturor lucrurilor, adânc înrădăcinat în pământ Stupa a fost ridicată spre gloria pământului, în măruntaiele căreia, conform vederilor ulterioare, au trăit zeul indian Brahma și neprihănitul Buddha Miezul stupei este în unele cazuri o piatră monolitică în formă de ou, un fel de buric pământesc, pe care oamenii medievali o căutau în Ierusalim Conceptul templului ca trup mamă a fost păstrat în denumirea ulterioară „garbha-grha”; el din Însemna că stupa a intrat adânc cu baza ei în chiar măruntaiele pământului Și acest lucru nu excludea ca capacul cupolei să poată desemna și bolta cerului, mai ales că porțile gardului stupei erau orientate spre cele patru puncte cardinale În acest tip antic de templu indian, multe dintre semnificațiile sale simbolice sunt împletite Aceste reprezentări l-au însoțit pe pelerin când a intrat în gardul rotund și a luat parte la procesiunea sacră care a înconjurat stupa Ca și în multe alte opere de artă, diferitele semnificații ale stupei păreau să se contrazică Dar toate, într-un fel sau altul, erau legate de venerarea naturii ca principiu fundamental al lumii, de relația omului cu mama pământ și cu cerul care umbrește pământul Formele arhitecturale ale stupei se disting prin simplitatea lor impresionantă și severă, mai ales în comparație cu templele indiene de mai târziu Aparent, ideile cele mai mitologice erau atât de vii, formele cultului au avut un efect atât de puternic, încât constructorii nu au fost nevoiți să se străduiască pentru o impresie deliberat expresivă Stupa poate fi comparată cu o piramidă egipteană (cf ) Dar egiptenii, deja cu trei mii de ani înaintea erei noastre, luptau pentru perfecțiunea geometrică a formelor, pentru claritatea cristalină a fețelor Dimpotrivă, constructorii indieni au dat stupei forma unei umflături umflate a scoarței pământului, încoronată cu o umbrelă, unde era așezat altarul Aceste caracteristici ale stupei s-au reflectat parțial în arhitectura indiană ulterioară, deși tipul de templu indian de mai târziu nu se întoarce la tipul stupa, ci la cele mai vechi clădiri rurale din lemn Cea mai veche sculptură indiană care a supraviețuit din secolul al III-lea î Hr e poartă urme de influențe elenistice și iraniene La limita dintre principalele centre culturale, care au fost de multă vreme Grecia, Asia Mică și Orientul Îndepărtat, au existat zone mai puțin originale, unde o combinație eclectică de curente diverse, uneori eterogene, a devenit o sursă de dezvoltare ulterioară Multă vreme, Bactria a fost o astfel de zonă la granița de nord-vest a Indiei În arta Bactriană se găsesc ecouri ale elenismului, puncte de contact cu India, anticiparea artei Occidentului medieval Pe de altă parte, în India însăși, Poarta Sanchi bogat sculptată, în special poarta de sud ( ), este un monument de sculptură pur indiană deja complet dezvoltată Sunt sculptate din piatră, dar păstrează forma originală a porților din lemn cu trei traverse Barele transversale și stâlpii poartă sunt complet acoperite cu numeroase imagini Toată fantezia populară, înțelepciunea și legendele care s-au reflectat în Panchatantra, o veche colecție de basme populare, s-au reflectat și în această sculptură Mai târziu, s-au creat adesea monumente care nu erau inferioare în bogăția decorului lor sculptural porților din Sanchi Dar în secolul I î Hr e artele frumoase din Grecia și Asia Mică erau mult mai strict supuse legilor armoniei și ordinii arhitecturale Reliefurile lui Sanchi sunt destul de înalte, astfel încât figurile individuale abia se disting Dar porțile sunt literalmente pline de imagini, înflorind luxuriant ca o pădure tropicală bogată Ochiul cu greu poate distinge figuri individuale; ele se adună ca niște imagini și imagini într-o narațiune orientală În vârf, în centru, se află roata sacră a legii; pe leii înaripați stau pe margini; dedesubtul lor și lângă ele sunt fete, spiritele inferioare ale naturii (cf ) Încadrate pe stâlpi sunt flori care formează o natură moartă sculpturală, păuni, călăreți și pasărea Garuda Trei bârne transversale sunt decorate cu reliefuri narative: în partea de sus, elefanții se înclină în fața unui smochin, în mijloc, un copac este venerat și este reprezentat un trib de pitici; Toate porțile sunt ridicate pe figuri sculpturale ale elefanților care servesc drept cariatide Nu există o legătură strânsă între imaginile individuale ale porții În primul rând, ei sunt uniți de faptul că în toate animalele, în creaturile fantastice, în figurile umane și în compozițiile cu mai multe figuri, cioplitorii indieni au văzut o expresie a energiei vitale, viața magnifică a naturii, pe care ei, începând din vechime ori, glorificat în toate privinţele Prin însăși natura lor, reliefurile Porții Sanchi se remarcă prin înaltă măiestrie O îndelungată experiență artistică în prelucrarea lemnului i-a ajutat pe cioplitori în munca lor în piatră Prototipurile din lemn se păstrează și în porțile din piatră mai mult decât trăsăturile structurii din lemn se păstrează în cele mai vechi temple de piatră din Grecia (cf p ) Legătura cu materialul maleabil al lemnului se simte și mai puternic în reliefuri Sculptorii erau conștienți de necesitatea de a schimba natura imaginilor în funcție de locul pe care îl ocupau Prin urmare, cariatidele elefanților sunt statui rotunde, leii așezați pe marginile grinzilor sunt și ei destul de voluminoși; imagini mai plate pe grinzi transparente; cele mai plate sunt situate pe grinzi orizontale Această reliefare treptată dă o anumită ordine compoziției Dar totuși, toate formele se disting printr-o suculenta mare, planul din spate al reliefului nu se simte deloc, obiectele sunt aranjate în așa fel încât să rămână între ele goluri înguste, dar adânci, umplute cu o umbră groasă Siluetele par să se nască, strânse, bombate din masa de piatră Bogăția acestor reliefuri este deosebit de clar vizibilă, deoarece se ridică pe fundalul suprafeței netede a stupei Imaginea preferată a maeștrilor indieni, repetată de multe ori în sculptură, este o fată (yakshini) lângă un copac ( ) Această imagine a fost motivul cel mai comun în artele plastice indiene El a exprimat bine toată originalitatea viziunii indiene asupra lumii, întorcându-se la o legendă străveche, repovestită mai târziu poetic de Kalidasa în lucrarea sa „Malavika și Agnimytra” Aici se spune cum arborele asoka a înflorit cu flori luxuriante și frumoase din atingerea unei fete caste pe trunchi În această poveste poetică, viața plantelor este pusă în legătură directă cu imaginea purității și castității feminine Acest mit corespundea atât viziunii asupra lumii, cât și viziunii poetice asupra lumii de către hinduși Apropierea omului de lumea plantelor, sensibilitatea lui la viața florilor, la mișcarea sevei copacilor care se ridică încet de-a lungul trunchiului, a fost proprietatea inițială a poeziei indiene „Plantele sunt ca niște surori pentru mine”, spune Sakuntala în drama cu același nume a lui Kalidasa Toată viața ei trece printre pădurea înflorită Imaginea unei femei împletite cu un copac a primit aceeași răspândire în India ca imaginea unei femei - o mamă cu un fiu - în Occident eu paisprezece Acest simț sporit al lumii plantelor îi aduce pe artiștii Indiei mai aproape de maeștrii iranieni de mai târziu, care au cântat frumusețea florii în miniatură și în ornament Dar indienii au fost atrași nu atât de floarea în sine, cât de fructul care se coace sau se deschide al plantei Fertilitatea lumii plantelor, coacerea lentă a fructelor - aceasta este ceea ce a găsit o întruchipare deosebit de vie în arta indiană Idealul unei femei nu este o fată zveltă, ca în Grecia antică, ci o femeie cu forme magnifice, expresie a puterii productive a naturii În poezia indiană, uneori chiar și sânii unei femei oarecum aspri sunt comparați cu un dovleac, șoldurile - cu un deal deasupra râului Acest ideal de frumusețe feminină se găsește constant în literatura indiană Aventurile prințului din romanul lui Dandin se deschid cu o imagine a înfățișării unei astfel de femei: „Sânii ei luxoși rotunzi i-au agățat pieptul, așa că norii grei de primăvară acoperă cerul într-o zi ploioasă Ochii ei străluceau cu pasiune profundă: ca un fruct înnegrit deasupra unui palmier de banane care crește luxos În relieful Bharhut, aceste metafore ale poeziei indiene au primit o expresie plastică În Grecia, în figura feminină, se cântă armonia ei, asemănând-o cu un palmier mândru, iar grecii au exprimat acest lucru în natura statuară a imaginilor lor feminine (cf ) În India, o fată, care îmbrățișează cu piciorul un trunchi de copac, seamănă mai ales cu târâtoarele tenace și flexibile cu care sunt împletite pădurile tropicale Relieful indian înalt, în care planul din spate nu se simte, dar masa flexibilă, moale este bine exprimată, a făcut posibilă conferirea flexibilității corpului uman, să-l facă să-și simtă circulația sanguină, ca seva unui copac trezită de o fată Muletul suculent face în mod deosebit evidentă înrudirea fructelor rotunjite și a ciorchinilor de pe un copac cu obraji plini de femei, sâni zemoși și șolduri luxuriante O versiune ulterioară deosebită a stupei sunt templele indiene, așa-numitele chaitias ( ) Clădirile de acest fel nu serveau ca loc pentru celebrarea sacramentului, ca o bazilică; cuvântul „chaitiya” înseamnă un obiect de cult; conținea o stupa, simbol al principiului fundamental al lucrurilor, care și-a păstrat forma inițială, dar a fost realizată într-o dimensiune mai mică Cele mai multe dintre chaityas au fost cioplite în stânci; în cele mai adânci măruntaie ale munților, carne din carnea pământului, s-a ridicat o mică stupă, cufundată în întuneric; nu a fost construită din pietre separate, ci săpată dintr-o singură piatră În jurul ei a fost construită o colonadă de ocolire, comunitatea a făcut o procesiune solemnă de-a lungul ei Spațialitatea chaityas-urilor vorbește despre importanța crescută a comunităților; transformarea stupei într-o piatră ovală – că slujba era de natura simplă a închinării altarului Partea de intrare a chaitiya a fost supusă unei procesări artistice bogate Intrarea era încadrată de un arc uriaș cu chilă și înconjurată de arcade mai mici Arcul prin care pătrundea lumina în sala semiîntunecată se numea fereastra solară; semăna oarecum cu rozeta unei catedrale gotice Motivele fațadelor chaitiya se întorc la formele arhitecturii din lemn Este ușor să ne imaginăm astfel de fațade fiind realizate din bambus moale și flexibil, iar modelele sculptate din lemn Dar, transferând toate formele arhitecturale în piatră, maeștri indieni Alpatov, vol I au transformat fațada într-o grămadă de balcoane și balcoane proeminente, nesprijinite Transferul tipurilor de lemn pe piatră se găsește nu numai în India Dar în arhitectura clasică și chiar în arhitectura ajurata a islamului, piatra își trăiește propria viață Fațadele chaitiya-urilor indiene păstrează mai intactă baza originală din lemn, dar a căpătat un caracter pietrificat, înghețat Chaityas-urile transmit subtil gradația treptată a clarobscurului, amurgul în creștere, care se transformă în întunericul fără speranță al încăperii principale Doar chaitias relativ târziu ne-au supraviețuit; dar prototipurile lor erau în slujba religiei brahmanice, care se întoarce la credințele primitive ale hindușilor Între timp, în secolul VI î Hr e în India, mai ales în orașele sale, o nouă doctrină, mai umană, s-a răspândit în rândul oamenilor negustori, care își pierduseră de mult legătura inițială cu natura În centrul acesteia era personalitatea persoanei Fondatorul său a fost, după cum spune legenda, fiul regal Gotama, care a abandonat bogăția și faima în căutarea celui mai înalt adevăr Gotama a fost contemporan cu primii filozofi greci ai școlii ionice El însuși a părăsit orașul, dar nu a interzis unei persoane să rămână în lume, totuși, numai cu condiția să fie respectată moderația în patimile lor Gotama a reprezentat cei săraci, dar, făcând apel la o atitudine răbdătoare față de suferință, el, în esență, a predicat non-rezistența El a chemat oamenii la contemplare ca mijloc de a găsi armonie cu lumea; dar a găsit această armonie în recunoașterea faptului că lumea pământească este doar o aparență Învățăturile lui Gotama au avut la început o răspândire destul de limitată Dar în secolul III î Hr e Regele Ashoka s-a declarat un urmaș zelos al acestui profesor, Buddha, așa cum au început să-l numească și a început să-și răspândească învățătura în toate felurile posibile Buddha, care însuși era departe de toate religiile, a fost declarat sfânt În jurul locului în care locuia au apărut mănăstiri, iar paraclisele au început să fie construite Răspândirea pe scară largă a budismului în rândul oamenilor nu se putea face fără amestecarea vechilor credințe indiene cu ideile lui Buddha Învățătura lui a suferit aceeași prelucrare ca și creștinismul original sub influența moștenirii antice și a viziunii asupra lumii a triburilor barbare Învățătura lui Buddha, indiferent față de lume, recunoscând-o ca pe o apariție înșelătoare, desigur, nu a putut inspira creativitatea artistică Dar când budismul a intrat în contact cu vechile tradiții artistice și mitologice, atunci această mișcare a dus la trezirea unei noi imagini a omului în artă Cei mai vechi sculptori budiști s-au limitat la a descrie scene din viața pământească a lui Buddha Dar în primele secole ale erei noastre, într-una dintre regiunile vestice ale Indiei, așa-numita Gandhara, s-a format o imagine sculpturală a profesorului însuși, care a devenit nu atât un obiect de cult pentru credincioși, cât o imagine ideală a unui persoană Sunt cunoscute două tipuri de imagini ale lui Buddha Într-una dintre ele, el a fost reprezentat stând în haine largi, cu mâna întinsă în semn de binecuvântare Aceasta este învățătura solemnă a lui Buddha Prototipurile sale sunt văzute în statuile înțelepților greci, care, după campaniile lui Alexandru și relațiile din India cu Apusul putea pătrunde în Est Umanismul grec a inspirat umanismul trezit al Orientului Alături de acest tip de Buddha în picioare se ridică un alt tip de Buddha stând cu picioarele încrucișate ( ) Această imagine este pur indiană; Nu degeaba se găsesc prototipuri de acest tip în cea mai veche artă pre-vedică a Indiei În acest tip de Buddha așezat, originalitatea idealului budist al omului s-a reflectat mai puternic Ca un pustnic indian, el este prezentat cufundat într-o contemplație profundă Însăși figura unui bărbat care stă cu picioarele încrucișate găsește o analogie la scribii egipteni antici Dar cărturarii egipteni ascultă cu atenție cuvintele stăpânului lor Vechii egipteni și, într-adevăr, toată arta antichității, nu cunoșteau complet starea de contemplare, care absoarbe complet o persoană, detașarea sa de tot ce este pământesc Se vede clar aici că ceea ce era nou în arta budistă era spiritualitatea, care nu era în imaginile fermecător de naive ale artei brahminice timpurii (cf ) Adevărat, în imaginile lui Buddha nu există o asemenea forță morală, încredere în sine, ca în zeii și eroii greci Dar totuși, arta budistă a deschis lumea interioară într-o persoană, a interpretat imaginea demnității sale speciale Muzica indiană necesită o concentrare similară de la o persoană cu intervalele sale lungi, lăsând ascultătorul în tăcere cu sine pentru o lungă perioadă de timp În ceea ce privește natura construcției, statuile indiene ale lui Buddha sunt profund diferite de sculptura brahminică Ele sunt de obicei plasate strict frontal și simetric Figura se potrivește într-un triunghi și formează ea însăși o formă strict geometrică Uneori, un halou imens se învecinează cu spatele figurii lui Buddha Conform semnificației sale originale, acest halou ar trebui să evidențieze capul, să servească drept semn al radiației forței umane În sculptura budistă, devine un model geometric, în combinație cu care figura lui Buddha însuși capătă un caracter și mai înghețat Spre deosebire de formele magnifice ale reliefului de catifea ( ), corpul gol al lui Buddha este transmis mai sec, mai ascetic Există mai puțin simț al corpului în aceste figuri nude decât chiar și în figurile creștine drapate (cf ) Pe baza acestor idei, în timpul primului mileniu al erei noastre, în arta indiană au fost create multe imagini excelente ale lui Buddha Diversitatea lor vorbește despre libertatea creativă semnificativă a artiștilor „Poezia indiană ia de la religie ceea ce are nevoie”, spune Goethe Această remarcă este valabilă și în legătură cu artele vizuale Numeroase capete de Buddha sunt deosebit de frumoase, printre care Buddha din Java ( ) Arta indiană se ridică aici la crearea imaginii drepților, care era necunoscută artei islamice, dar care a ocupat maeștrii medievali ai Bizanțului și Occidentului În aceste chipuri, detașarea budistă de lume se traduce într-o imagine de o frumusețe și liniște uimitoare Fața lui Buddha se distinge printr-o mare regularitate, proporția trăsăturilor sale, aproape amintește de capetele grecești Întreaga față este împărțită în trei părți egale: frunte, nas și bărbie Idealul grecesc a fost reflectat aici prin mulți pași intermediari, a fost parțial de înțeles și accesibil artiștilor indieni Adevărat, spre deosebire de capetele clasice (cf * frontispiciu) în sculptura indiană într-o măsură mai mare chiar decât în arta greacă a secolului al IV-lea, clarobscurul, modelarea delicată, gradarea planurilor participă la caracterizarea feței; până și slăbirea fețelor tinerețe este transmisă în sculptură Cu aceste trăsături, imaginile lui Buddha sunt mai aproape de monumentele artei medievale din Occident decât de operele antichității (cf ) În operele de artă indiană se poate observa cum principiul fundamental religios mitic de origine antică este exprimat în forme foarte dezvoltate, anticipând dezvoltarea artistică a timpurilor moderne În centrul „Sakuntala” se află o veche legendă epică, cu mulți ani înainte ca Kalidasa să primească expresie artistică Cu toate acestea, numai Kalidasa transformă acest mit simplu într-o imagine poetică înaltă Tema iubirii primește de la el o întruchipare atât de profundă și umană, pe care nu o vom găsi la niciun tragedian grec, și nici măcar la Euripide Nu e de mirare că drama poetului indian din secolul al VIII-lea „Bhavobhuti” a fost comparată cu „Romeo și Julieta” de Shakespeare În dramele pe scară largă ale lui Kalidasa, atenția principală este atrasă nu asupra rezultatului misterios al acțiunii, din cauza dictaturilor destinului, ci asupra acelor stări de lungă durată în care personajele sunt scufundate Acțiunea se desfășoară într-un ritm deosebit de lent: aici sunt amintiri, și langoarea dragostei, și sentimente vagi, și înclinații, și ezitare, și rușine, și putere și neputință în dragoste Și cât de uimitor de înțelepciune și subtilitate sunt puse în contrast sublimul și frumosul de imaginea unui bufon, asemănător bufonilor, un accesoriu indispensabil al dramelor lui Shakespeare Cultura artistică a Indiei atinge apogeul și rafinamentul în epoca dinastiei Gupta ( - ) Restrâns la un cerc restrâns de elite sociale, se pare că era la fel de îndepărtat atât de budism, cât și de vechile credințe brahminice În atmosfera magnifică a curților domnești se formează o artă care este departe de vitalitatea naivă a oamenilor de rând În poezia indiană, ca nicăieri altundeva, se dezvoltă o direcție simbolică O operă de artă este înțeleasă ca un semn misterios care trebuie descifrat de către cititor, necesitând atitudinea activă a privitorului, ca și cum ar fi participarea lui directă la creația artistică în sine Numai într-o astfel de condiție o operă de artă își dezvăluie sensul deplin, spun gânditorii Indiei antice, că ea înflorește (dvani) Această înțelegere a artei a deschis calea maeștrilor, pe care arta naivă mai devreme nu le cunoștea, a ajutat la multilateralizarea tuturor imaginilor, a dat libertate experiențelor umane Dar în simbolismul artei indiene existau multe lucruri vagi și nesigure; ecourile semantice îneacă adesea însăși esența imaginii Toate acestea l-au împiedicat să dobândească un sens cu adevărat universal, precum imaginile poeziei grecești sau medievale, precum Oedip sau Tristan și Isolda Arta secolelor VI-XII în India a fost, într-o măsură mai mare decât poezia, asociată cu un cult, cu trezirea brahmanismului antic, care, însă, nu a dispărut niciodată în India Diverse religii au existat și s-au dezvoltat cot la cot în India Aici nu a existat o luptă atât de acerbă între ei ei înșiși, ca în Europa de Vest Budismul, cu idealul său moral înalt, nu a fost forțat să părăsească pozițiile sale Vechea religie brahminică începe să crească din nou deja în secolul al II-lea În același timp, religia neo-brahminică însăși este impregnată de influențele budismului Deși preoții brahmani s-au bazat pe cărțile vedice antice, ei nu au putut rezista faptului că Buddha a fost acceptat în panteonul zeilor pur indieni Arta brahminică atinge apogeul la mijlocul primului mileniu De-a lungul secolelor următoare, trăsăturile degenerării se dezvăluie treptat în ea Arta neo-brahmană, înfloritoare în India, determină caracterul de bază al întregii ei moșteniri artistice Este larg răspândit în India însăși și în țările vecine, își găsește expresie în multe școli, tendințe și centre de artă În India însăși, se distinge, pe de o parte, arta magnifică a Sudului, mai populară ca caracter, și, pe de altă parte, arta mai aristocratică a regiunilor nordice, restrânsă în manifestările sale, mai riguroasă în formele sale Noua artă brahmană este transferată din secolele VII-IX pe insula Java; unul dintre cele mai mari monumente artistice ale sale este Borobudur ( ); în al doilea mileniu, trăsăturile malaeze locale au dominat din ce în ce mai mult arta indo-jawai Cea mai veche artă a Indochinei are și un caracter indian original; acest lucru poate fi judecat după un monument precum templul Ankor Wat; ulterior, arta khmeră s-a dezvoltat în Cambodgia, iar arta siamesă în Thailanda Tradițiile indiene se intersectează aici cu influențe chineze Concomitent cu arta brahmană, arta budistă din Birmania și Siam se dezvoltă cu templele lor, aproape lipsite de sculptură, dar în compoziția lor arhitecturală și reliefurile destul de apropiate de arta brahmană din India Noua artă brahmană se dezvoltă în India pe o bază mitologică dezvoltată A fost expusă în lucrări antice precum Mhabharata și Ramayana și bogat colorată de imaginația populară Se bazează pe un panteon divers de zei, printre care Brahma, Vishnu și Shiva ocupă un loc dominant Acești zei nu erau despărțiți de o barieră de om Zeul Vishnu, binevoitor față de oameni, face o coborâre (avataruri), întrupându-se într-o varietate de imagini - fie un pește, fie o țestoasă, fie însuși Buddha Zeul Shiva aduce cu el distrugerea, servește ca o sursă de nenorocire în rândul oamenilor, dar joacă un rol bun în lume, deoarece pregătește apariția de noi forme și devine un simbol al forțelor productive ale naturii Întregul panteon indian este cuprins de mișcare perpetuă, zeii își schimbă în mod constant aspectul, sunt într-o stare de luptă, acțiune, reîncarnare Caracterul lor sublim se exprimă doar în imensitatea manifestărilor lor Ideea reînnoirii naturii a fost exprimată în Egipt în mitul înduioșător de frumos al lui Osiris În neo-brahmanism, ea și-a găsit expresie în venerarea activității sexuale, care, conform opiniilor vechilor hinduși, ridică simțul vieții, exprimă forțele de bază ale naturii Hegel a numit aceste concepții despre hinduși „prostii fantastice colosale într-o stare de ebrietate continuă” Era revoltat că zeul Shiva zăcea de o sută de ani în brațele soției sale El considera că arta indiană este mai puțin matură decât cea din Egipt Într-adevăr, teribila fantezie monstruoasă a noii arte brahmanice o deosebește profund de simplitatea maiestuoasă a poeziei antice a Vedelor Noua artă brahmană face uneori o impresie oarecum respingătoare, deoarece simțul primitiv al naturii este îmbrăcat în ea în forme expresive intensificate, legendele sunt spuse cu probă și sofisticat Forțele naturii, care în epoca compoziției Vedelor erau percepute vag, dar holistic de oameni, erau acum întruchipate în astfel de imagini plastice care sunt proprietatea unor epoci mult mai dezvoltate Îmbrăcați sub forma unei pietre, aceștia dobândesc trăsăturile fricii lisch, înspăimântător pentru că fantezia întregii idei este combinată în ele cu tangibilitatea supremă a detaliilor Noua artă brahmanică a Indiei creează cele mai frumoase imagini în care intră în contact direct cu natura, în special cu lumea animalelor și a plantelor Animalele au o importanță mare și variată în legendele indiene antice În primul rând, zeii înșiși, în reîncarnarea lor, iau forma animalelor; zeitatea înțelepciunii lumești, Ganesha, a fost reprezentată cu un corp de copil și cu un cap imens de elefant, așa cum zeul egiptean Anubis era înfățișat cu cap de șacal Dar, pe lângă aceasta, animalele au atras invariabil atenția vechilor hinduși: Krishna adună animale în jurul lui, precum anticul Orfeu, Yudishtira nici măcar nu vrea să meargă în rai fără câinele său iubit În artele vizuale, acest simț profund al naturii este reflectat în mod viu în relieful „Doborarea Gangelui” din Mavalipuram ( ) Se bazează pe o legendă expusă în poemul Ramayana Regele Bagirata i-a cerut zeității principale Brahma să iriga pământul cu un curent al Gangelui Cu toate acestea, puterea acestui jet a fost atât de mare încât până și Shiva, care dorea să-l rețină, a fost luat de apă și aproape a plonjat în lumea interlopă Ca pedeapsă pentru aceasta, a închis jeturile de apă în bucle, dar Bagheerata l-a implorat să lase Gangele să curgă pe pământ Acest moment este imortalizat într-un uriaș relief în Mavalipuram: în jurul răsturnării mulţimi de oameni şi animale s-au adunat deasupra apei Legenda brahmanică, în care ideile forțelor naturale și-au găsit expresie în imaginile zeilor, este reînviată în reliefurile din Mavalipuram pe baza sa originală Hindușii credeau că arta nu este o imitație sau o realizare a naturii, ci continuarea ei; în consecință, acțiunea este transferată pe cerul liber, compoziția nu este limitată de nimic, figurile sunt în spațiu real, toate sunt sculptate dintr-o stâncă uriașă, apa curge de-a lungul unui canal sculptat în stâncă Toți locuitorii pământului, animalele și oamenii s-au adunat în jurul acestui curent de apă Aici puteți vedea elefanți uriași, lei, un zebu cocoșat, capre grațioasă, căprioare, păsări și mulți oameni, printre care puteți vedea un ascet Nika lângă templul brahman Animalele se plimbă la pârâu, ca la un loc de adăpare, oamenii - pentru o baie sacră Aceste reliefuri amintesc oarecum de animalele sculptate de omul primitiv pe stâncile din Du Roc, în Franța Dar în arta indiană, acest spectacol a căpătat dimensiuni și mai maiestuoase, compoziția este mai holistică, totul este plin de un sens profund al unității omului și animalelor În arta indiană și mai târziu, figurile de animale, tauri sau elefanți își păstrează caracterul vital De obicei, acestea sunt aranjate de artist în curțile templelor sau în fața intrării, de parcă s-ar fi rătăcit accidental într-un gard sacru, s-au oprit aici și s-au păscut liniștit Ordinea strictă, ca în Egipt sau China (cf , ), era profund străină artiștilor indieni În figurile animalelor, caracterul cel mai iconic al noii arte brahmanice este foarte slab exprimat Principalele monumente ale cultului noului brahman sunt templele indiene (p , ) Cele mai bune exemple ale lor datează din secolele - ; acestea sunt templele de la Kaju-raho ( ) și de la Bhuvaneshwar Stupa din Borobudur din Java a fost construită în secolul al VIII-lea Dintre templele de mai târziu, templul de la Madura (secolul al XVII-lea) este cel mai semnificativ ( ) Templele indiene se întorc la diverse surse Unele dintre ele sunt o versiune dezvoltată a celulei ascetului Există două tipuri principale de temple indiene, existente mai mult sau mai puțin simultan, cu multe variante diferite Templul shikhara, care avea o distribuție specială în nord, dedicat zeului păzitor Vishnu, avea forma unui turn înalt ascuțit și probabil urca până la acoperirile de lemn ale vechilor colibe rurale Templul vimana, care este mai răspândit în sud și dedicat zeului Shiva, avea o linie de siluetă mai înclinată, răspundea nevoii de contemplare Templul vimana a fost în unele cazuri sub forma unei emisfere ușor proeminente și a fost posibil legat de tipul de stupa care a supraviețuit în India până la sfârșitul primului mileniu Sensul simbolic al unui templu indian nu poate fi definit într-un singur concept În templele în trepte, pașii unei ascensiuni treptate la cer sunt exprimate, în templele care, puse pe roți, ideea coborârii lui Dumnezeu din cer pe pământ O distincție strictă între două tipuri de temple indiene este aproape imposibilă De fapt, toate templele indiene, inclusiv budiste, din acest timp au mai multe asemănări decât diferențe între ele Templele indiene sunt de obicei împărțite în trei părți: o galerie acoperită, unde aveau acces închinătorii, o cameră închisă, un pronaos și, în cele din urmă, un sanctuar, peste care erau ridicate turnuri înalte Multe temple au fost destinate numeroși pelerini Dar totuși, partea principală a templului a rămas sanctuarul, o încăpere închisă din toate părțile, încoronată cu un turn mai mult sau mai puțin abrupt în silueta sa, ridicându-se sus deasupra zonei înconjurătoare În predominanța turnurilor uriașe, în înțelegerea templului ca monument, a afectat primitivitatea semnificativă a viziunii indiene asupra lumii Nu degeaba compoziția chiar și a templelor târzii, precum Madura ( ), cu turnurile lor uriașe, zdrobitoare, înalte, găsește o analogie în templele antice asiriene din primul mileniu î Hr e (cf p ) Trei mii de ani au trecut pentru India aproape fără urmă; Adevărat, în templele indiene se exprimă o creștere treptată a formelor, pe care nici arhitectura egipteană, nici cea asiriană nu o cunoaște Dintre natura Indiei, templele își găsesc cele mai apropiate prototipuri în plantele de cactus Acest lucru nu înseamnă că constructorii indieni au vrut să înfățișeze cactusi în piatră Imaginea templului a fost țesută din multe trăsături, dar este posibil ca printre diversele motive, imaginea unei plante tropicale uriașe umflate cu suc să fi stat în fața ochilor creatorilor acestei arhitecturi Acest lucru s-a reflectat mai ales în faptul că turnurile templelor formează o îngroșare destul de semnificativă la mijloc; doar turnurile porților de mai târziu sunt strict geometrice Cu toate acestea, aceste forțe organice de umflătură, această creștere lentă, dar constantă a masei arhitecturale, par să se fi pietrificat, pietrificat și, în acest sens, templele indiene nu sunt atât de departe de vechile chaityas și stupa sculptate în stâncă Deși templele sunt construite din pietre sau cărămizi, iar în unele cazuri cusăturile sunt clar vizibile chiar și între straturile de piatră, de la distanță par a fi sculptate dintr-o singură bucată, iar piatra este lipsită de mișcare și viață Templele indiene au propria lor compoziție Turnul principal este adesea înconjurat de altele mai mici; dar constructorii indieni nu cunosc cu desăvârșire un asemenea raport de volume în care să se supună generalului și, în același timp, să-și păstreze independența În templele indiene, vedem fie o comparație a volumelor care nu au legătură între ele, fie turnulele mai mici sunt modelate într-o matrice cea principală, sunt suprimate de ea (Buvaneshvara), sau, în cele din urmă, balcoanele, învecinate cu o gamă largă, se îmbină complet cu ea (Kajuraho) (pp , ) Totuși, de aproape, templul indian nu dă impresia de a fi sculptat dintr-o singură bucată Partea sa inferioară este bogat disecată de numeroase cornișe orizontale Cu toate acestea, de la aceste mici articulații nu există o tranziție treptată la articulații mai mari și la întreg De importanță nu mică este faptul că templul în sine nu este separat de sol Adevărat, diviziunile orizontale din partea de jos ar putea fi interpretate ca un piedestal, iar un cucui uriaș, ca o umbrelă de stupa, ca acoperire În construcția unui templu indian din acest timp se poate observa o anumită ordine în alternarea părților individuale, începând de la întemeiere și terminând cu finalizarea lui; fiecare parte are o denumire proprie, stipulată precis în tratatele de arhitectură; toate acestea ne permit să vorbim despre ordinul indian Cu toate acestea, diviziunile orizontale (jangha) sunt atât de numeroase și fracționale încât cea mai nepartiționată matrice este păstrată, dar arată în dungi Pe de altă parte, conul de încoronare (kaladasadori) are caracterul unui volum independent și, prin urmare, nu poate fi interpretat ca o acoperire arhitecturală Toate aceste caracteristici determină impresia generală a templelor indiene Enorme ca mărime, cu abisul lor de detalii pe care ochiul abia le poate înțelege, sunt ca întregul sistem de gândire brahminică, ca miturile cu numeroasele lor creaturi fantastice Parcă orb, sucurile întunecate ale pământului au crescut aceste structuri Aceste temple atrag atenția, captivează privirea cu puterea lor magnifică, dar farmecul lor este mortal, precum aroma florilor tropicale Este imposibil să nu fii surprins de puterea creatoare a oamenilor care au transformat grămezi de piatră în aceste structuri, dar totuși imensitatea lor suprimă o persoană, iar el, la rândul său, trebuie să-și ucidă voința, rațiunea, sentimentele - aproape tot ce este uman în pentru a aprecia natura lor particulară frumusețea Decorul sculptural bogat este o parte inseparabilă a arhitecturii indiene În reliefuri și statui se dezvăluie aceleași forțe vitale ca și în construcția templelor; aceste forțe naturale ating cel mai înalt grad de expresivitate în imagini Templele sunt acoperite de sculptură, de parcă ar fi înflorit cu flori strălucitoare, uluitoare Decorațiile sculpturale umplu suprafața templelor cu o viață îngrozitoare: arată ca niște târâtoare care încurcă pădurile tropicale într-o rețea densă, asemenea unor cobra și crocodili care trăiesc și se înmulțesc în desișurile din nordul Indiei Imaginea unei persoane drepte în arta budistă a Indiei a fost întruchiparea purității, castității, stăpânirii de sine (cf ) O intoxicație sălbatică și violentă se trezește în monumentele brahminice Templele sunt literalmente acoperite cu un număr mare de statui și reliefuri În primul rând, numărul lor le suprimă: sunt nemăsurat mai mulți decât în decorațiunile sculpturale din Egipt, Grecia și chiar și în catedralele gotice Simbolismul indian tinde să exprime înțelepciunea și atenția în piatră, dar în manifestarea sa extremă se transformă în opusul său Ea este Alpatov, vol I se dovedește a fi o carte cu șapte peceți; și asta nu este numai pentru privitorul modern, străin de mitologia brahmanică antică Trebuie să presupunem că nici măcar un hindus din acele vremuri îndepărtate, crescut din copilărie printre tradițiile locale, nu a fost capabil să descifreze tema brahmanică cu aceeași ușurință ca grecul antic față în față în fața frontonului templului sau omul medieval al Occidentului în fața portalului gotic În bogăția sculpturală a templului indian, ochiul nu este capabil să discerne imediat fiecare figură și toate relațiile lor, să îmbrățișeze sensul lor semantic Privitorul ghiceste doar vag expresia puterii nesfârșite și diversității vieții revărsate în aceste temple pline de figuri, în zburând, dansând, curbându-se, strâmbându-se și îmbrățișând trupuri pline de mișcare, pasiune, voluptate, în toate aceste animale și oameni, zei și muritorii, adunați împreună Cu toate acestea, această impresie generală nu exclude posibilitatea unei examinări mai detaliate a reliefurilor individuale la distanță apropiată Aici nu este greu de observat originalitatea narațiunii indiene în piatră Adesea alternează ciclurile budiste și brahmane Temele istorice nu sunt familiare maeștrilor indieni Ele sunt limitate în cele mai multe cazuri la gen, scene de zi cu zi, dar le dau un sens mitologic sacru Sunt descrise copilăria lui Buddha, nașterea, iluminarea, predicarea și nirvana lui Reliefurile ciclului brahman sunt de natură similară, doar că sunt mai neliniştite, mai patetice Zeul Vishnu care se odihnește pe un șarpe seamănă cu imaginea unui Buddha culcat Povestea lui Krishna, întrupată în imaginea unui om, un păstor, dă naștere multor scene pur cotidiene, precum mulsul vacilor, cu figuri de animale care atrag atenția principală Un loc deosebit de mare este ocupat de scenele cotidiene din reliefurile templului Borobudur Aceste reliefuri indiene târzii și-au dezvoltat propriul stil narativ, o formă sculpturală specială Într-o serie de reliefuri din Borobudur, viața lui Buddha este poetică povestită ( ) Este înfățișat cum Buddha, în timp ce era încă prinț, face o baie în râu, în timp ce mesagerii zeilor îl stropesc, ca pe Venus lui Botticelli, cu flori cerești Într-o altă reliefare, un discipol al lui Buddha o învață pe una dintre fete de la fântână Își pune ulciorul în fața lui și, privind cu încredere la profesor, îi ascultă cuvintele; cele șase prietene ale ei cu ulcioare în mâini și pe cap se îndreaptă spre fântână În figurile conversatorilor există un adevăr de expresie atât de profund, încât nici cei mai buni artiști ai antichității, care erau mai indiferenți la exprimarea sentimentelor, nu știau (cf ); ceva asemănător poate fi găsit doar în arta medievală a Occidentului (cf ) În același timp, în aceste corpuri magnifice de fetiță, cu mișcarea lor lentă și lină, se revarsă o beatitudine uimitoare; într-o compoziție de friză impecabil ritmată, găsim o străveche puritate, necunoscută artei Evului Mediu în Occident Reliefurile din Borobudur captivează cu acel simț al proporției care este semnul distinctiv al celor mai bune drame din Kalidasa; sunt nemăsurat mai bogate, mai moi la modelare, decât reliefurile Sanchi (cf ) Cu o gradație moale de planuri, artistul transmite nu numai forma trupurilor în sine, ci și mediul aerian, vegetație luxuriantă, pe care artistul elenist nu a reușit întotdeauna (cf ) Dar nu distruge avion; așezarea înțeleaptă a figurilor, ritmul curgător care pătrunde în figuri, stabilește baza decorativă a reliefului Relieful indian atinge perfecțiunea clasică în aceste lucrări Potrivit legendei, Buddha în reîncarnările sale a trecut prin toate stările vieții De aceea povestea lui Buddha, spusă de pictori pe pereții templelor rupestre din Ajanta, este o epopee lungă, care reflectă viața Indiei la mijlocul primului mileniu Iată scene de război și vânătoare și excursii solemne pe elefanți, însoțite de o suită, și recepții ale ambasadorilor, iar prințesa se plimbă sub o umbrelă, care ține în mod obsequios o sclavă asupra ei Aici vedem scene intime din viața domestică a femeilor nobile: o frumusețe orientală pe jumătate goală, atârnată cu coliere și bijuterii, printre două slujnice cu pielea închisă își face toaleta Ne uităm într-o casă și vedem doi îndrăgostiți îmbrățișați pe un pat Îndemânarea deosebit de ireproșabilă este arătată de artist, reprezentând animale, în special cerbul, în pândă de vânători Viața este strălucitoare, trece zgomotos prin fața ochilor noștri Nici măcar miniaturiștii iranieni nu transmiteau corpuri umane atât de flexibile, senzual Bogăția narativă a picturilor murale Ajanta, grămada de figuri și obiecte parcă scoase dintr-o corn abundență, predominanța corpurilor magnifice care umplu dens planul - toate acestea amintesc oarecum de romanul indian din acea vreme cu firele sale narative întrerupte, multe povești inserate, o alternanță pestriță de misticism, fantezie și senzualitate plină de sânge a scenelor voluptuoase, ca povestea unui pustnic spus de Dandin, înșelat de un heterosexual viclean care l-a sedus Chiar și în romanul de aventuri elenistic există mai multă ordine, o secvență de prezentare Artiștii și povestitorii indieni se străduiesc să surprindă întreaga viață în toată diversitatea ei Și totuși această senzualitate, această bogăție a vieții nu este altceva decât o aparență, femeile frumoase seducătoare sunt o înșelăciune; cititorul este convins de asta la finalul romanului, când totul se risipește ca o iluzie Buddha, cufundat în gândire printre frescele lui Ajanta, mărturisește și el că toată această expresie zgomotoasă a energiei vitale sunt doar ispite lumești, cei drepți caută mântuirea de la ele cu ajutorul acelei eliberări de patimile umane, pe care hindușii o numeau nirvana Imaginea sublimă contemplativă a lui Buddha din India a fost din ce în ce mai înlocuită de creațiile imaginației populare de basm, chiar și în imaginile vieții sale Este cu atât mai de înțeles că în scenele dedicate zeităților brahmane a apărut toată puterea teribilă a fanteziei indiene În templele cioplite în stâncă de la Elure și Elephanta își găsește cea mai deplină expresie Aceste temple sunt scufundate în amurg; contopindu-se cu masa de stâncă, din acest întuneric au apărut figuri; acest întuneric era perceput ca principiu fundamental al vieții; din ea, în fața ochilor privitorului, apar suporturi, figuri și creaturi fantastice În astfel de condiții, tot ceea ce este fictiv capătă naturalețe, plauzibilitate Într-una; În templul lui Elura, se poate vedea o compoziție maiestuoasă de natură cosmică, nu inferioară ca anvergură mormintelor Medici * La etaj, pe o canapea înaltă, militantul Shiva stă cu soția sa, o asemănare a vechiului Aren cu Afrodita În jurul lor este un dans rotund de mici figuri de demoni și zei Garzile sunt pe marginile patului Mai jos, într-o nișă întunecată, demonul Ravana încearcă să zdrobească Muntele Kailash, unde locuiesc zeii O creatură cu mai multe capete și multe brațe iese dintr-o peșteră întunecată, o expresie vie a puterii supraomenești În istoria artei, este greu de găsit un relief egal ca putere de influență, o fuziune similară a volumelor sculpturale cu masa, o senzație directă a nașterii unui corp viu din piatră Dansând Shiva în Elephanta ( ) este sculptat într-o nișă semiîntunecată; ritmul dansului său, amurgul din care iese figura, justifică multi-brațele care îi caracterizează metaforic mișcarea Două capete atașate capului uriaș al lui Shiva într-o altă statuie din Elephanta servesc ca mijloc de caracterizare cu mai multe fațete a zeului Dimpotrivă, în statuile târzii de bronz ale Shiva dansând, cu mâinile lor atent executate, dar precis atașate de corp, metafora originală își pierde din vitalitate, numeroasele mâini ale zeului arată exact ca atributele sale Fantezia noii arte brahmanice nu determină întreaga imagine artistică a Indiei antice Alături de aceasta, în adâncul artei indiene, au existat curente care, într-o măsură mai mare, chiar decât arta eclectică a lui Gandhara, se apropiau de idealurile clasice În secolele VI-VII, nicăieri în lume nu știau să sculpteze o figură goală din piatră, plină de o asemenea grație și spiritualitate maiestuoasă, așa cum făceau în epoca Gupta în India și Komboja Aici sunt statui masculine care, cu volumele lor limpezi, calme, rotunjimea moale a feței și zâmbetul calm, seamănă cu Apolo arhaic Alte statui ( ) păstrează idealul indian al unui corp întreg, dar ritmul calm al liniilor și claritatea volumelor le fac un contrast direct cu statuile precum Shiva dansând (cf ) Originalitatea artei indiene se reflectă nu numai în creațiile sale, ci și în cursul dezvoltării sale Dacă monumentele Indiei sunt aranjate într-o ordine strict cronologică, aceasta nu va oferi o imagine a dezvoltării sale artistice, adică o schimbare consistentă și intenționată a conținutului și a formelor, care poate fi observată în arta altor țări Comparând reliefurile din Sanchi cu cele din Borobudur, sau stupa Sanchi cu temple de la sfârșitul primului mileniu, se pot observa unele schimbări de stil Cu toate acestea, este greu de observat în aceste schimbări dezvoltarea consecventă a anumitor idei și mijloace de exprimare Acestea sunt mai degrabă variații pe o singură temă, apoi îmbogățirea și complicarea ideii originale, apoi o întoarcere la simplitatea originală În secolele XI-XII, în India se creau încă monumente frumoase Dar totuși, de atunci, arta Indiei trăiește doar prin forța inerției creatoare După invazia islamului în nordul Indiei și formarea artei musulmane acolo, a cunoscut ultima sa înflorire la curtea marilor moghuls Pe baza tradițiilor miniaturii iraniene, aici s-a născut o întreagă școală de miniaturiști Dar arta pur indiană continuă să existe în sudul Indiei; în acest moment au fost create mari ansambluri artistice precum Madura, Shiringam, Tanger și alții ( ) Această tradiție artistică a fost distrusă doar odată cu sosirea colonialiștilor „Distrugem florile Indiei”, a trebuit să recunoască cercetătorul englez Havell, unul dintre cei mai subtili cunoscători ai artei indiene Pe parcursul existenței sale de secole, India a avut o influență semnificativă asupra altor țări: asupra Iranului, parțial asupra Egiptului, și mai ales asupra Chinei și Japoniei, unde influențele artistice indiene au pătruns odată cu budismul În dezvoltarea sa, arta indiană dezvăluie uneori o rudenie cu arta vest-europeană din Evul Mediu, deși ambele aproape că nu au intrat în contact direct În India, poeții au căutat expresii ale frumuseții în experiența personală cu mult înaintea romanticilor secolului al XIX-lea În India, se creează imaginea unei persoane cu o lume interioară bogat dezvoltată În arta indiană, în scenele cotidiene, chiar vulgare, artiștii căutau expresii ale spiritualității, pe care le justificau în limbajul de atunci cu mitul reîncarnării Nu e de mirare că scenele din viața pământească a lui Buddha seamănă cu picturile medievale din viața lui Hristos Printre varietatea pestriță de imagini indiene, se pot găsi scene de lupte dintre un războinic ecvestru și un dragon, asemănătoare nu atât cu isprăvile eroului antic Hercule, cât cu lupta cavalerească a lui Christian George Și totuși, artiștii indieni ai primului mileniu d Hr e nu putea învinge îndumnezeirea oarbă a naturii, care de mult fusese abandonată în Europa În esență, turnurile templurilor indiene și statuile indiene ale oamenilor și animalelor și chiar imaginile lui Buddha - toate acestea erau obiecte de venerație, cum ar fi copacii sau animalele, care au fost, de asemenea, adorate în Europa în timpul sistemului tribal Arta indiană poate fi comparată cu un iaz stagnant uitat Viața se face simțită și în ea, suprafața apei ei este acoperită de flori, dar această înflorire este inseparabilă de descompunerea ei; nu există nici bucurie, nici mișcare în ea, ca într-un pârâu transparent sau într-un gazon proaspăt de primăvară În templele indiene târzii, cum ar fi templul din Madura, complexitatea și bogăția formelor, virtuozitatea execuției, contrazic în mod izbitor rigiditatea și rigiditatea designului său O persoană care nu este inițiată în toate subtilitățile mitologiei indiene se simte pierdută printre bogăția de imagini sculpturale, ba chiar este cuprins de o teamă involuntară de toate aceste creații de fantezie nestăpânită Din întuneric ies trupuri îngrămădite nemăsurat, spațiul, abia luminat de lămpi slabe, sperie de întuneric, tot felul de monștri privesc de pretutindeni Orgiile de trup uman rebel și pofta amintesc uneori de arta mexicană din India ( cf ) sau de formele sălbatice și crude ale religiei cartagineze imortalizate de Flaubert în Salammbo CAPITOLUL XI O lumânare umflată trosnește în spatele meu, sunt singur și tristețea s-a strecurat din nou în inima mea În fulgii de zăpadă geme, plângând plângător, Gâscă pierdută, retardată Bo Juyi, Linii întrerupte Ceea ce este dulce ca amintirea: flori ofilite de nalbă; vase de jucărie, bucăți de liliac și stacojiu, odată îndesate într-o carte și găsite dintr-o dată acolo, o scrisoare de la cineva care ți-a fost cândva dragă, găsită tocmai când ploua și era plictisitor; fanul de anul trecut; noapte strălucitoare cu lună Sei sho surge, Note la tăblie arta din China are aceleași origini independente ca arta din Mesopotamia, Egipt și India Săpăturile recente de la Anyang au relevat că deja în epoca bronzului, în al doilea mileniu î Hr , China avea o cultură artistică bogată și independentă Adevărat, țara a fost constant atacată de nomazi din Nord; Ulterior, China a fost cucerită de mongoli, care au fondat în secolul XIII dinastia lui Dar, cu toate acestea, chinezii sunt poate singurul popor cunoscut a cărui dezvoltare a început în aceeași țară în care rămân până astăzi În China, de mii de ani, s-a păstrat o tradiție care datează din cele mai vechi timpuri; aici se poate observa dezvoltarea consecventa si fructuoasa a culturii de-a lungul secolelor Putem distinge cu ușurință statuia lui Buddha chinezesc de Buddha indian Pagodele chinezești nu sunt ca templele indiene Când moscheile au intrat în China împreună cu religia islamului, tipul lor a fost supus unei procesări radicale și s-a schimbat dincolo de recunoaștere Arta antică a Chinei este încă puțin cunoscută Săpăturile în China au început abia de curând Există motive să credem că motivele animale din obiectele de bronz au fost aduse în China de nomazii siberieni Ustensilele pictate au o oarecare asemănare cu ustensilele antice din Asia de Vest Vasele de bronz ale dinastiei Zhou ( - î Hr ) au un caracter complet independent Avem lucrări de primă clasă arte aplicate, nu inferioare ca pricepere produselor miceniene sau egiptene ale Noului Regat Aceste vase au fost destinate chane pentru rituri sacre Solemnitatea se reflectă în tot aspectul lor exterior ( ) Vasele se disting printr-o construcție clară și simplă, adesea împărțită în curele, și au diviziuni verticale în funcție de punctele cardinale Dar, spre deosebire de vasele grecești, simbolismul pictural este încă puternic în prelucrarea lor Unele vase sunt acoperite cu inscripții-imagini: cuvântul „mână” este indicat printr-un băț cu mișcări (degete); numele domnitorului „cioban” este indicat de două bucle, asemănătoare coarnelor de berbec Vasele par a fi echipate cu solzi și aripioare, acoperite cu modele mici și plete, din care cresc contururile dragonilor Motivele preferate ale Chinei sunt deja evidente în aceasta: dragonii cu coadă asemănătoare norilor buclați au fost inițial un simbol al apei, mai târziu al infinitului O nouă etapă în dezvoltarea artei chineze datează din dinastia Han ( î Hr - d Hr ) Sub ea, statulitatea se conturează în sfârșit în China și destine disparate sunt unite Asemenea Imperiului Roman din cele mai vechi timpuri, împărații chinezi au luptat cu succes cu nomazii și și-au consolidat poziția prin construirea celebrului Mare Zid (secolul al III-lea d Hr ) Deja în secolul VI î Hr e China își are mentorul în persoana lui Confucius, care de mulți ani determină caracterul chinezului Apărând înțelepciunea lumească sobră, el a căutat să înnobileze personalitatea, să dezvolte sociabilitatea în ea, desigur, toate acestea în cadrul ordinii feudale stabilite Budismul, care a pătruns în China, trăiește cot la cot cu confucianismul, dezvoltând precepte de autoaprofundare Împreună cu budismul, imaginea sculpturală a unui bărbat pătrunde în China din India Ne-au supraviețuit monumente majestuoase ale sculpturii monumentale chinezești din secolele V-VIII î Hr e în templele rupestre ale lui Yongkang şi Longmen În China, din secolul al II-lea î Hr e pictura istorică și portretistică a existat și a fost încurajată O idee despre această artă este dată de reliefurile Shantung Acestea au decorat mormintele și aveau un caracter atât de plat încât figurile individuale ies în evidență în siluetă pură pe un fundal deschis Aceste monumente mărturisesc marea vigilență a artiștilor chinezi și dezvoltarea tehnicilor lor narative originale Iată scene cu o cavalerie în galop, plimbări cu care, recepții solemne la împărat cu curtenii care se înclină cu decor în fața lui Legenda călătoriei legendare a împăratului prin cer oferă artiștilor un motiv pentru a arăta nori învolburați – prima manifestare a peisajului chinezesc Într-un relief, se spune cum cărugul și-a protejat suveranul cu o umbrelă și cum a fost făcută o tentativă asupra împăratului ( ) Reliefurile transmit siluetele expresive ale suveranului căzut și ale servitorului aplecat ceremonios peste el cu o umbrelă; se arată bine mişcarea curtenilor servili care îl felicită pentru fericita sa mântuire Relieful care înfățișează încercarea în sine este plin de mișcare puternică; figura omului care a comis asasinatul se contopește cu o altă figură din spatele lui și formează o siluetă bizară; confuzia din palat este înfățișată pe măsură, figurile sunt amplasate în două planuri Caracterul de friză al reliefului amintește de reliefurile asiriene, dar figurile chinezești au mai multă viață, mișcare, caracter și, în acest sens, amintesc mai mult de pictura grecească în vază cu figuri negre În epoca Tang ( - ), arta chineză capătă un caracter complet dezvoltat Aceasta este prima și una dintre cele mai strălucitoare perioade din perioada de glorie a artei chineze Desigur, arta acestor ani a fost strâns legată de religiile comune în China: confucianismul, budismul și taoismul Ca și în alte țări din Orient, în China gândul la viața de apoi a evocat imagini ale vieții lăsate în urmă de morți Aceasta a fost prima etapă a înțelegerii artistice și a recunoașterii vieții pământești S-au păstrat multe figurine din epoca thailandeză, care au fost așezate în mormântul defunctului Acestea sunt cele mai remarcabile exemple de sculptură antică chineză Pentru războinicii chinezi, călăreți excelenți, cel mai valoros lucru pe care l-au lăsat pe pământ au fost prietenii lor fideli, caii de război Mormintele epocii Tang erau pline de mici figurine fermecătoare de cai și alte animale domestice Au o vitalitate extraordinară Vedem cum o cămilă își arcuiește cu mândrie gâtul, cum un cal învățat își bate copita la ordinul stăpânului său, cum un alt cal nechează tare, ridicând capul Figurinele de uz casnic sunt mai puțin obișnuite, cum ar fi fetele grațioase care cântă la lăută Gericault însuși ar putea invidia acuratețea cu care sunt surprinse și transmise contururile unui cal în galop ( ) Calul și-a întins gâtul, micul călăreț, așezat ușor și grațios, s-a aplecat ușor, ca și cum ar fi căutat ceva în fața lui În aceste figurine, maeștrii chinezi arată o capacitate remarcabilă de a transmite o impresie trecătoare; ei nu simt aceeași influență puternică a marii arte, ca în mica sculptură a Egiptului antic (cf ) Prin vivacitatea lor, caii chinezi nu sunt inferiori statuetelor din epoca de piatră (cf p ), dar au nemăsurat mai multă spiritualitate, grație și libertate Modelarea în sine este de altă natură decât în arta Orientului antic sau a Greciei În sculptura egipteană și, poate, chiar și în greacă, principiul fundamental al statuii este forma cubică a pietrei cu marginile sale clare Statuia chineză, cu formele sale moi, rotunjite, contururile curgătoare și modelarea netedă, așa cum a spus-o pe bună dreptate un critic, iese ca din forma unui ou Alături de această artă, sculptura și pictura budistă, împrumutate din India, se dezvoltă în China Budismul din China, ca și din India, a contribuit la autoaprofundarea individului, dar în China a intrat în contact nu cu brahmanismul, ca în India, ci cu învățăturile lui Confucius și, prin urmare, poartă amprenta concepțiilor originale ale chinezii Maeștrii budiști din China au înfățișat aparițiile profesorului însuși, însoțit de discipolii săi, sau singur, cufundat în gânduri Este necesar să comparăm statuia lui Buddha indian ( ) cu Buddha chinez ( ) pentru a ne asigura că artiștii celor două țări au dat interpretări radical diferite ale aceluiași motiv În comparație cu naivitatea figurinelor de uz casnic din epoca Tang, figurinele budiste din China au mai multă spiritualitate și concentrare, dar totuși au un atașament mai puternic față de materialul, pozitiv, mai puțin incertitudine mistică decât în India Buddha indian, de obicei complet gol, este dat într-o detașare ideală de tot ce este pământesc La Buddha chinezi, cu toată spiritualitatea lor, o persoană este simțită mult mai puternic în relațiile sale de viață; chiar și o anumită afectare se remarcă în ipostaza lui, grație neschimbătoare, aproape cochetărie, combinată cu gradul de curtean Maestrul chinez acordă o atenție deosebită transferului de haine, ritmului moale al liniilor, modelului pliurilor, care amintește vag de mantiile fetelor arhaice (cf ) Toate acestea, într-o oarecare măsură, fac posibilă aducerea acestei sculpturi budiste din China mai aproape de figurinele contemporane de uz casnic Tang Numai în statuile budiste există mai puțin volum și liniile moi care trec prin figuri sunt mai accentuate Pictura budistă din China (în special exemplele sale excelente ale colecției Eumorphopoulos) este diferită de pictura budistă din India Spre deosebire de tonurile maro-pământoase ale picturii indiene, frescele chinezești uimesc prin luminozitatea, transparența tonurilor lor de lămâie, smarald, liliac și roz; în comparație cu acestea, chiar și culoarea vitraliilor gotice pare mai densă și mai materială Siluetele zvelte, măturate de vânt, cu pliuri de îmbrăcăminte ușor curbate, sunt transmise printr-o linie de culoare subțire și netedă, aproape fără nicio folosire a clarobscurului În epoca Tang, pagoda chineză, un fel de tip larg răspândit de templu chinezesc, prinde în cele din urmă contur ( ) Pagodele se pare că provin din templele indiene, shikhara Multe pagode chinezești sunt uriașe și ajung la cincizeci de metri înălțime Pagodele constau dintr-o duzină sau mai multe, complet identice în partea de jos, dar mai multe niveluri conice în partea de sus În unele cazuri, ele au fost completate prin adăugarea de câteva rânduri suplimentare - în acest sens ele nu constituie o compoziție completă, ci o compoziție liberă, iar aceasta este diferența lor profundă față de arhitectura clasică Cu aspirația lor verticală, seamănă cu cele mai vechi monumente-turnuri Dar pagodele chinezești diferă în întregul lor design de shikharas indieni, de minaretele musulmane și de turle gotice Le lipsește cu desăvârșire expresia mișcării rapide în sus a turnurilor gotice, nu există o armonie necorporală a minaretelor; nu există în ele nicio greutate, suculenta formelor, ca în templele indiene Cele mai bune pagode chinezești încântă cu o claritate aproape matematică, un simț al proporției, în care este ghicit întregul spirit al înțelepciunii confucianiste O caracteristică particulară a acestor turnuri pagode chinezești este marginile ascuțite ușor ridicate ale acoperișului (cf ) Încă din epoca Tang, acestea au devenit un semn distinctiv al templelor chinezești Ele luminează foarte mult întreaga clădire, subliniază aspirația ei spre vârf, dar încă nu atât de mult încât să perturbe impresia generală de liniște Caracteristica pur chinezească a acestor pagode se reflectă în locația lor ( ) Se potrivesc uimitor în natura chineză Dar în același timp pagodele rezistă dealurilor Alpatov, vol I în picioare și zonă împădurită, printre care au fost adesea ridicate Nu le vei lua ca asemănarea unei plante uriașe, ca templele indiene Această opoziție a creației mâinilor umane față de natură a deschis calea pentru apariția peisajului în pictura chineză Natura este înfățișată în imaginația chinezilor nu ca o ființă vie, ca în Grecia, nu ca o forță întunecată fructuoasă a pământului, ca în India Natura pentru chinezi este, în primul rând, întinderea lumii reale, este întreaga țară, cerul natal, pământul natal, spațiul acoperit de ochi Grecii antici au simțit prezența lui Dumnezeu în fiecare deal, în fiecare pârâu și i-au construit un templu sau un herm Chinezii din țara lor cu cele cinci vârfuri uriașe au văzut asemănarea unui templu imens O asemenea fuziune de arhitectură și natură nu găsim în nicio altă țară Frumusețea arhitecturii chineze se dezvăluie nu atât în formele individuale de clădiri, ci în primul rând în aranjarea lor generală Deosebit de maiestuoasă în acest sens este compoziția uriașă a templului de pe vârful Taishan ( ) Templul principal este situat pe un munte cu o înălțime de o mie și jumătate de metri Patru drumuri întortocheate duc la el din patru laturi, încadrate la baza muntelui de clădirile templului Ideea maiestuoasă se bazează pe ideile taoismului, pe învățătura sa despre calea vieții unei persoane Urcarea unui munte, ca și în cazul lui Dante în Purgatoriul său, capătă sensul purificării interne a unei persoane În sine, includerea terenului montan în compoziția arhitecturală poate aminti de Deir el-Bahri (cf p ) Dar în templul egiptean, sanctuarul era ascuns în întunericul măruntaielor munților Templul chinezesc este situat pe un deal cu vedere spre rural, unde o persoană, așa cum se spune în Orient, se simte mai aproape de Dumnezeu, de unde cercetează întinderi îndepărtate, păstrând claritatea spiritului pe care chinezii au apreciat-o întotdeauna atât de mult Compoziția naturală liberă a acestui ansamblu amintește cel mai mult de Grecia antică O stilizare târzie a ideii originale de planificare a templului este Templul Raiului din Beijing ( - ) Simbolismul antic se reflectă în terasele pătrate deschise, semnele pământului și zonele rotunde care sugerează firmamentul Dar ea a devenit mai învățată și mai inventată Deja în epoca Tang, China a dezvoltat un tip de chioșc, un pavilion semideschis, care se găsește atât printre clădirile palatului, cât și printre templele Aproape toate au fost construite din lemn, prin urmare au supraviețuit doar repetări târzii de acest tip, dar existența lor este atestată de picturi vechi Constructorii chinezi nu sunt familiarizați cu descompunerea unei clădiri în elemente portante și de repaus, care stă la baza arhitecturii clasice Toate clădirile cu suporturile lor, grinzile și capitelurile în consolă care trec prin ele și o mulțime de căpriori pot fi comparate mai degrabă cu țesut, cu țesătură Structura ușoară transparentă de aici este abia acoperită de ecrane: acest lucru dă chioșcului chinezesc o asemănare cu un felinar transparent Majoritatea chioșcurilor au două etaje ( ), dar nu sunt unite printr-un singur acoperiș, fiecare etaj având propriul său acoperiș; datorită acestui fapt, tarabele devin și mai ușoare, asemănătoare pagodelor cu mai multe etaje (cf ) Dar în tarabe, mai clar decât în pagode, un semn constant al Chinei este vizibil arhitectura cerului, capete înălțate ale acoperișului Este întotdeauna ușor să recunoști o clădire chinezească din ele, ca greco-romană după o coloană sau gotică după o turlă ascuțită Originea acestor acoperișuri nu este complet clară Este posibil ca acestea să servească la scurgerea apei, poate că au reprezentat inițial ramuri de copaci - nu fără motiv au fost sculptate păsări pe ele Dar constanța acestor acoperișuri, pe care chinezii le-au folosit de la secol la secol într-o varietate de cazuri, ne face să credem că au fost în primul rând plăcute ochiului chinezilor și, prin urmare, atât de ferm stabilite în tradiția lor artistică Arcul abia perceptibil, colțurile înălțate ale acoperișului, aparent, i-au sporit lejeritatea și eleganța; a distrus impresia că ceva se odihnește Este necesar să comparăm cu aceasta deschiderea tarabelor chinezești, spațialitatea lor și atunci vom înțelege că acoperișurile chinezești au fost justificate de întregul design artistic Ulterior, în Japonia, clopotele erau atârnate până la capetele acoperișului, vântul se juca cu ele și sunau Poeții chinezi au cântat vântul ca o imagine a mișcării elementelor În acest fel, vântul, ca expresie a spațiului nemărginit, a fost inclus în compoziția arhitecturală a clădirii Arhitectura Orientului antic a fost arhitectura maselor Arhitectura Greciei și Romei, și chiar arhitectura islamului, este întotdeauna arhitectura volumelor în raport cu spațiul În China, spațiul câștigă pentru prima dată Sarcina unui arhitect este de a face o persoană să simtă imensitatea lumii Pictura pe mătase a devenit larg răspândită în China în a doua jumătate a primului mileniu, în special în timpul dinastiei Song ( - ) Chinezii foarte venerat pictura budistă Dar aveau o atracție deosebită pentru acel gen de pictură, care în chineză se numea „shangshui”, care înseamnă „munti și ape” Ei se închinau atât munților, cât și apei ca fiind sacre Un peisaj chinez rar este complet fără munți pierduți în distanța ceață În prim plan, râuri cu poduri aruncate peste, cascade furtunoase, lacuri liniștite cu insule împrăștiate printre ele, mai mulți pini și figuri mici sunt adesea vizibile la marginea imaginii Acest simplu cerc de obiecte se repetă constant în peisajul chinezesc Oferă o adevărată oglindă a naturii Chinei Unele fotografii contemporane amintesc remarcabil de peisajele pitorești chinezești Peisajul Greciei, cu contururile sale clar conturate de forme individuale (cf ), este în sine diferit de natura Chinei Dar atitudinea chinezilor față de natură a fost de o importanță decisivă - aceasta a fost cea care le-a sugerat un alt limbaj artistic, alte forme de exprimare Grecii și-au exprimat peisajul cu trupuri (cf ); chinezii au apreciat în peisaj, mai presus de toate, spațiul, cerul, aerul, distanța ceață Vigilență, acuratețea inconfundabilă a desenului, vigilență față de cele mai diverse forme de plante - toate aceste trăsături ale lui sunt demne de surprins În centrul peisajului chinezesc se află un studiu atent al naturii S-a păstrat știrea artiștilor care, înainte de a lua pensula, s-au uitat îndelung în natură, întorcându-se uneori de la schițe cu mâinile goale, dar cu multe impresii acumulate Dar totuși forme individuale, detalii * nu a atras atenția chinezilor în aceeași măsură cu sarcina de a exprima în peisaj o atitudine filozofică generală față de lume, sarcina de a acoperi întreaga imagine ca ceva întreg Aparent, aceasta reflecta preceptele străvechi ale fondatorului taoismului, Lao Tse: „cel care privește de departe vede clar, iar privirea celui care acționează singur este neclară” Adevărat, sentimentul naturii care stă la baza peisajului chinez era familiar altor popoare din Orient Dar, spre deosebire de India, care gravita spre fuziune, spre identificarea omului cu natura, o opoziție clară și conștientă a omului față de natură s-a maturizat devreme în China Contemplarea naturii trebuia să ajute o persoană să se regăsească pe sine și lumea sa spirituală În China, pentru prima dată, principiul liric, expresia sufletului uman, s-a reflectat clar în peisaj Principala caracteristică a peisajului chinez este calmul și liniștea Nu degeaba izvoarele antice spun că în fața patului pacientului erau așezate paravane pictate cu peisaje; credea în vindecare, în efectul calmant al peisajului asupra sufletului pacientului În atitudinea lor față de natură, artiștii chinezi sunt deosebit de precauți și sensibili Poeții aud vântul în afara ferestrei, zgomotul bambusului, strigătul unui stol îndepărtat de gâște Un celebru peisaj chinezesc a fost numit „Clopotele de seară” Contemplarea este adesea subliniată de figurile din peisajul chinez: contururile unui călugăr budist care a intrat în sine sub un pin răspândit, sau un pescar într-o barcă, în acea stare de vigilență când nici un sunet nu îi poate scăpa atenției Percepția estetică sporită a naturii s-a reflectat și în literatura chineză, în special în jurnalele de călătorie Un autor japonez din secolul al X-lea, care a fost crescut în literatura chineză, exclamă la fiecare pas: „Ce pitoresc!” în călătoria sa prin țara natală, compune versuri despre fiecare specie Se dă cu totul impresiilor vizuale; privind marea, vede cum barca plutește nu pe apă, ci pe cer, cum cârligul atinge luna, cum munții fug după barcă, cheamă norii pe cer valuri și observă o triadă de culori : pini verzi, valuri albe ca zăpada și scoici roșu închis Artistul chinez este ocupat nu atât de formele copacilor și ale munților, cât de transferul aerului, al ceții, al vântului și al spațiului care le învăluie Există o afinitate profundă între peisajul chinez și arhitectura chineză în acest sens al spațiului Această caracteristică se întoarce la proprietățile originale ale artei chineze, care, după ce abia a învățat să înfățișeze o persoană, a descris deja nori învolburați, dragoni care se repezi pe cer, stăpânii infinitului Aceasta este asemănarea picturii chineze cu figurinele chinezești, care sunt întotdeauna concepute în legătură inseparabilă cu spațiul înconjurător (cf ) Acest sentiment de spațialitate a fost exprimat în mod deosebit pe deplin în peisaj Pictorii teoreticieni chinezi sunt mândri că un mic evantai poate ține zece mii de mile Acest sentiment de spațialitate reflecta indirect viziunea despre lume a taoismului cu conceptul său despre sufletul lumii, revărsat în natură; reflecta pierderea unei persoane în vastitatea lumii, sentimentul că o persoană este ca un mic grăunte de nisip pe care ochiul nu îl poate detecta imediat Uneori aduce melancolie o notă în peisajul chinez; dar de obicei există o liniște calmă în ea, iar acest lucru îl deosebește profund de peisajul din miniatura iraniană, care transformă fiecare scenă într-o grădină de flori strălucitoare de culori, fiecare grădină de flori într-un buchet luxuriant de flori Natura în peisajele chinezești nu mulțumește ochiul cu bogăția culorilor sale, copacii - cu suculul frunzișului Natura chineză este, în primul rând, un loc în care o persoană caută singurătatea, unde își găsește pacea cu prețul renunțării la atașamentul față de pământesc, dizolvându-se în întinderea la care au chemat atât Lao Tse, cât și Buddha Pentru a transmite această vastă întindere, artiștii chinezi au dezvoltat multe tehnici picturale Una dintre cele mai des întâlnite a fost transferul iubitor de fleacuri, care necesită perceperea peisajului la distanță apropiată, de unde nu poate fi îmbrățișat imediat, așa că trebuie să-l citești ca niște rânduri de text, făcând o plimbare prin imagine, urcând abrupte de munte, urcând peste poduri și cascade urmărind micile figuri ale călătorilor Introducând cea de-a patra dimensiune, începutul temporal, în tablou, maeștrii nu s-au putut gândi la o construcție consecventă a spațiului în perspectivă în profunzimea imaginii În acele cazuri în care peisajul poate fi surprins dintr-o privire ( ), impresia de profunzime a fost realizată printr-un sistem de indicii, subestimare, care a permis maeștrilor să transforme o foaie de hârtie goală și plată sau o bucată de material de mătase în aer, ceață și ceață În toate acestea, pictura chineză dezvăluie apropierea de caligrafie, de scris, de poezie Nu e de mirare că un teoretician chinez a spus că o poezie este o imagine în cuvinte, o imagine este o poezie în culori Un poem chinezesc este format din cuvinte care sunt puțin legate între ele Într-un poem chinezesc, sunt comparate o serie de astfel de cuvinte: toamnă - flori - au o dorință - urmează - curge - apă Curge - apa - a nu avea - simtire - a fi legat - a cadea - flori Este nevoie de inspirație specială pentru a citi în aceste cuvinte incoerente versuri precum: Florile, care cad, sunt pline de dorință de a înota de-a lungul pârâului, dar pârâul este indiferent față de florile căzute În mod similar, imaginea chineză trebuie să fie „gândită” de către privitor Nu degeaba chinezii au căutat gândul din imagine chiar „unde mâna artistului nu a trecut”, iar într-un tablou chinezesc de Ma Yuan (secolul al XII-lea) „Pescuitul pe râul de toamnă”, barca lui mică este vizibil pe fundalul de mătase aproape neatins de pensulă, dar ochiul „citește” involuntar acest plan ca pe o întindere nesfârșită de întindere ceață Toate acestea au contribuit la dezvoltarea unui limbaj laconic în care nu este nimic de prisos și, în același timp, fiecare imagine necesită interpretare Alegorismul, adică un sens criptat condiționat, era profund străin de spiritul artei chineze Interpretarea unei opere de artă trebuia să decurgă din imaginea însăși și, în consecință, să fie plină de sens uman vital Pictura chineză este pictura pe mătase cu culori subțiri, transparente Este posibil ca inițial să fi fost ceva mai strălucitoare, mai proaspete decât acum, dar nu există nicio îndoială că deja pe vremuri pictura se baza pe un ton blând raportul de culoare O astfel de pictură tonală putea fi găsită în toată lumea la sfârșitul primului mileniu doar în pictura chineză și în miniaturile bizantine Nuanțele delicate ale chinezilor sunt abia perceptibile, nuanțele colorate sunt inexprimabile în cuvinte; culorile fie se îmbină și mocnesc slab, ca un foc pe moarte, fie se aprind cu scântei strălucitoare Țesătura de mătase, abia atinsă cu vopsea, vibrează cu nuanțe colorate, pare transparentă și aerisită Pictorii chinezi resping uneori complet vopselele, folosesc doar cerneală și hârtie, și totuși obțin impresia de aerisire, ușurință, saturație a tonului și profunzime Maeștrii chinezi aveau o stăpânire impecabilă a desenului; în ciuda ceață cețoasă care domnește în peisajele lor, nu și-au permis niciodată incertitudinea, vagul formelor Însuși trăsura s-a remarcat printr-o mare expresivitate, ca în scrierea caligrafică În desenele cu cerneală, corecțiile erau inacceptabile Fiecare peisaj chinezesc are propria sa bază ritmică În cazurile în care este vizibil un lanț îndepărtat de munți, imaginea formează un dreptunghi alungit orizontal; în același timp, fiecare pată nu numai că semnifică un anumit obiect și caracterizează alternanța planurilor, ci este excelent legată și de alte pete, însuflețește frumos planul mătăsii ( ) Atunci când o zonă muntoasă este desenată cu vârfuri ascuțite de munți ieșite unul deasupra celuilalt ( ), se alege un format vertical, contururile munților sunt conectate între ele crescând treptat unul deasupra celuilalt Conturul neted al munților este în contrast cu un model ascuțit de pini răspândiți, realizat, parcă, într-o cheie ritmică diferită Înflorirea peisajului chinez a fost însoțită de dezvoltarea teoriei picturii Chinezii erau destul de conștienți de munca lor În secolul al VIII-lea n e Faimosul pictor chinez Wang Wei și-a creat tratatul despre pictură „Revelația secretă a științei pictorului”, care acoperă pe scară largă atât probleme teoretice, cât și probleme ale tehnicii picturii O interpretare atât de pătrunzătoare a picturii nu găsim în Occident până la Renaștere Chinezii erau foarte conștienți de legătura dintre pictură și viață Nu e de mirare că au fost inventate legende frumoase despre cât de miraculos au fost reînviate picturile artiștilor celebri Dar ei au evitat teoria imitației, care fusese mult timp susținută de teoreticienii occidentali, și i-au condamnat pe profani, care cunosc un singur criteriu de evaluare a unei opere de artă - asemănarea acesteia cu originalul Arta transmite, credeau ei, nu numai forma exterioară a lucrurilor, ci și adevărata lor esență Regulând oarecum pedantă a meritelor unei picturi, chinezii au cerut transferul atât a similitudinii exterioare, cât și a structurii lucrurilor și a învelișului lor, dar importanța principală a fost acordată transferului însuși suflarea vieții Arta peisajului a crescut astfel pentru a dezvălui însuși „sufletul naturii” Acest lucru nu exclude câtuși de puțin importanța individualității maeștrilor Teoreticienii chinezi credeau că secretul măiestriei constă în artistul însuși Asta în acei ani când în Occident numele marilor maeștri ai antichității, precum Apelles, erau o frază goală, între timp, marile talente ale Renașterii nu se născuseră încă Se pare că chinezii înșiși erau cunoscători scrierea de mână a maeștrilor individuali Doar lipsa de monumente supraviețuitoare ne împiedică să ne gândim la istoria picturii chineze ca la istoria artiștilor individuali Cele mai vechi peisaje chinezești au supraviețuit cu greu: numele lui Li Si-xun și Wang Wei sunt cunoscute, dar nu există lucrări autentice ale acestora Cele mai vechi monumente ale peisajului chinezesc din secolul al X-lea cunoscute nouă se disting prin simplitatea maiestuoasă şi generalizarea formelor lor ( ) Aceste peisaje înfățișează fie cascade care se prăbușesc din abrupt, umplând complet întregul plan al imaginii, fie lanțuri de munți îndepărtați învăluiți în ceață și contopindu-se cu nori, printre care nu este vizibil un singur suflet viu Peisajul chinez capătă un caracter complet dezvoltat deja în epoca Tang Se face o distincție între școala mai grafică din nordul Chinei și școala mai pitorească din sud Cel de nord era impregnat de spiritul rațional al confucianismului În sud, taoismul contemplativ a avut mai multă recunoaștere În secolul X experiența peisajului chinez era deja atât de bogată încât a fost posibil să o rezumam În acest moment, apare o academie, se dezvoltă canoane Dar însăși creativitatea în domeniul peisajului de mulți ani își păstrează prospețimea și puterea Până în timpul dinastiei Song sunt cele mai bune peisaje chinezești care au supraviețuit până în vremea noastră ( ) În acest moment, cei mai buni maeștri chinezi aparțin: Ma Yuan, Xia Kei, Li Ti - cunoscuți pentru peisajele lor; Mu-chi s-a arătat mai ales în desenele de animale, umplute cu cerneală În secolele XV-XVI în pictura chineză, sărăcirea imaginației artistice, uscăciunea execuției și uneori chiar unele manierisme devin remarcabile Pe lângă peisaj, pictorii chinezi au acordat multă atenție animalelor, păsărilor și florilor Animalele nu mai inspiră frică la chinezi, nu le venerează, ci le onorează în primul rând pentru frumusețea și harul lor În iazurile imperiale se cresc de mult pești de cele mai ciudate forme: aur, argint, în ținute de muselină, cu capete de leu În creșterea acestor rase, chinezii au arătat un gust delicat În China, florile au evocat întotdeauna o reverență deosebită S-a păstrat o poveste despre o fată care, în drum spre izvor, a văzut peste noapte flori care crescuseră și înflorise și s-a întors acasă în ziua aceea fără apă, pentru a nu zdrobi florile În reprezentarea sa a doi vulturi albi ( ), un artist chinez din secolul al XI-lea cu nimic mai prejos în vigilenta lui impecabilă, în capacitatea de a înțelege cel mai important lucru pentru stăpânul egiptean al Vechiului Regat (cf ) Vulturii moțenesc pe o creangă, unul umflat, celălalt întoarse capul întrebător către el Este surprins doar un moment abia perceptibil, fiecare aripă este scrisă cu dragoste și grijă și, în același timp, două siluete ușoare sunt generalizate și înscrise ritmic într-un dreptunghi (ca și în altă compoziție chineză, două vrăbii sunt perfect înscrise într-un evantai rotund) Există suficient spațiu liber între vulturi, astfel încât, spre deosebire de friza egipteană, există mult aer în imaginea chineză În desenele cu flori, maeștrii chinezi evită culorile strălucitoare, atrăgătoare, i-a atras pe maeștrii islamului În China, nu le-a plăcut nimic strălucitor, colorat Florile din pictura chineză sunt frumoase prin frumusețea lor ușor ștearsă, cu tonurile lor blânde, groase, dar întotdeauna atenuate Maestrul chinez își pictează iasomia și bujorii de parcă le-ar inspira parfumul, de parcă ar vedea cum un mugur palid se umple de suc și își deschide petalele În istoria artei mondiale, nimeni altcineva, ca maeștrii chinezi, nu a fost capabil să transmită viața tăcută a florilor Chiar și buchetele olandeze din secolul al XVII-lea par uscate în comparație cu ei, ca erbariile Predominanța peisajului, animalelor și florilor nu a exclus imaginile umane din pictura chineză În ierarhia genurilor de pictură, arta budistă a ocupat locul cel mai înalt Dar reprezentarea omului nu a fost la fel de cuprinzătoare dezvoltată în China ca peisajul În China, nu exista un tip general de reprezentare a unei persoane, dar existau diferite genuri: viața de zi cu zi, sfinții budiști și, în sfârșit, un portret Portretul chinezesc ( ), ca și cel roman, s-a născut din venerarea strămoșilor Dar în Roma antică, arta portretului a fost fertilizată de ideile umanismului grec În China, cu venerația sa de rang, portretul păstrează până târziu un caracter solemn și prim Pe de altă parte, reflecta indirect acel simț dezvoltat al naturii, acea observație ascuțită care s-a reflectat atât de strălucit în peisajul chinez Portretele chinezești în cele mai multe cazuri sunt strict frontale, simetrice, figurile sunt nemișcate, nu își trădează viața interioară Ei nu au acea emoție care este caracteristică portretelor Fayum, acea umflătură cu care maeștrii străvechi subliniază totul cu voință tare în expresiile faciale și mai ales în ochi (cf ) Dar captivează prin adevărul profund al percepției vizuale, cu imparțialitatea cu care artistul privește chipul uman În această privință, portretele chineze sunt apropiate de maeștrii romani ai epocii republicane (cf ) și de primii olandezi În portretul duhovnicului, asimetria acestei fețe urâte cu obraji înalți și ochii săi înclinați nu a scăpat privirii artistului chinez Toate aceste caracteristici sunt transmise cu dragoste și grijă de artist Expresivitatea liniilor nu este inferioară desenelor lui Holbein Fețele chinezești nu exprimă acel sentiment de conștiință de sine care este caracteristic portretelor renascentiste Cu toate acestea, portretele respiră un adevăr atât de profund încât ne face să uităm că mai bine de jumătate de mileniu le separă de noi Arta aplicată chineză nu numai că nu este inferioară artei aplicate a islamului, dar o depășește prin varietatea și rafinamentul tehnologiei Chinezii au folosit perfect o varietate de materiale: os, bronz, sticlă, piatră Chinezii au onoarea invenției în secolele VI-VII porțelan, a cărui faimă a fulgerat ulterior în întreaga lume Rezistența considerabilă a porțelanului a făcut posibilă obținerea unei mari subtilități a formelor Chinezii au folosit tot felul de glazuri pentru a-l colora Vasă secolul al XII-lea îşi permite să-şi imagineze clar calea parcursă de arta chineză încă din epoca Zhou ( cf ) Din ritual solemn forme, arta chineză se referă la eleganța formelor, care amintește de arta Greciei (cf ) Dar totuși, maestrul din Orientul Îndepărtat nu oferă o asemenea completitudine și claritate a articulării produsului său În vaza chinezească, natura curgătoare a conturului este izbitoare Vaza primește forma unui mugur umflat Însuși ritmul acestei linii de contur este de un caracter atât de liber încât volumul se simte mai slab decât într-o vază grecească De asemenea, se armonizează cu faptul că, în loc de o împărțire succesivă în curele umplute cu figuri și modele, întreaga vază este decorată cu un aspect abia perceptibil pentru ochi, ca și cum ar fi învăluit în model de ceață al unei crengi cu frunze și flori liber curbate, ca o caracatiță în vaze cretane (cf ) Comparând între ele o serie de vaze chinezești de vremuri diferite (p ), observăm nu mai puțină varietate de forme decât în vasele grecești Dar meșterii chinezi au plecat invariabil de la motivul unui rinichi umflat, și nu de la volume închise clar divizate, ca creatorii de vase grecești (cf p ) În ciuda invaziei nomazilor și a aderării dinastiei mongole, tradițiile culturii chineze erau atât de puternice încât arta din epoca dinastiei Yuan și Ming ( - ) nu a fost supusă unei schimbări fundamentale Adevărat, în pictură, estomparea imaginației creative, uneori o scădere a îndemânării, este vizibilă Dar totuși, în acești ani, au fost create opere majore de artă chineză În acest moment, există o nouă reședință a împăratului chinez, Beijing Templele și palatele sale au fost descrise cu admirație de călătorul din regiunile vestice din Marco Polo Cele mai mari monumente ale acestei perioade sunt mormintele imperiale ale dinastiei Ming ( ) de lângă Beijing și mormintele împăraților Hong Wei de lângă Nanjing; în ele, parcă, sunt reînviate tradițiile străvechi de sculptură monumentală din epoca Han Mormintele sunt concepute ca o cale maiestuoasă și solemnă: cu mult înaintea gardului, de-a lungul marginilor porților pot fi văzute animale uriașe: figuri de elefanți în mărime naturală sculptate în piatră, cămile cu două cocoașe și eroi-războinici cu săbii și în coștă de lanț Păreau că au venit la drum pentru a-și plăti ultima datorie față de stăpânul lor Drumul duce la o poartă cu pasaj larg și traverse, repetând o structură de lemn din piatră În aceasta se aseamănă mai mult cu porțile indiene decât cu stâlpii egipteni, care Alpatov, vol I capătul aleii sfinxilor Apoi sunt pasarele, apoi iarăși o alee a spiritelor cu figuri de piatră de animale, iarăși un drum deschis și un pod, iar în cele din urmă, în adâncuri, întreaga compoziție este completată de templul strămoșesc și două movile funerare rotunde, unde morții să-și găsească odihna În aceste clădiri de artă chineză târzie, găsim o stilizare particulară a formelor arhitecturale vechi Acest lucru explică probabil ordinea excesivă a întregii construcții Dar totuși, și aici, se păstrează imaginea preferată a artei Orientului - imaginea căii În intervalele mari dintre figuri, în includerea munților îndepărtați în compoziția arhitecturală, trebuie să vedem sentimentul de spațialitate și peisaj care este originar din China Și aceasta este diferența profundă dintre mormintele chinezești și mormintele faraonilor, care s-au ridicat cu mândrie deasupra deșertului cu masivul lor de piatră și, mai presus de toate, au afirmat forța personalității defunctului În ochii europenilor, arta japoneză se îmbină cu arta Chinei Orientalii văd o diferență între cultura artistică a Japoniei și a Chinei și uneori chiar subestimează relația lor profundă Între timp, influența Chinei în Japonia a fost fructuoasă, nemăsurat mai puternică decât în orice altă țară Arta preistorică a Japoniei este încă puțin cunoscută Istoria artei japoneze începe în secolul al VI-lea n când budismul a intrat în Japonia Creativitatea artistică a Japoniei a fost apoi fertilizată de influența unei Chine mai avansate După ceva timp, influența chineză a repătruns în secolele al X-lea, al XII-lea și al XIV-lea-XV Japonia a stăpânit întreg limbajul artistic și viziunea asupra lumii a Chinei Opere de artă chineză au fost importate în Japonia, la fel cum monumentele din Grecia au fost importate în Roma antică Scriitorii japonezi au imitat literatura clasică chineză În unele cazuri, este dificil să se decidă unde ar trebui să fie atribuită cutare sau cutare lucrare: artei chineze sau japoneze Toate acestea nu excludeau posibilitatea ca japonezii să creeze independent în limba artei chineze Treptat, maeștrii japonezi au început să sublinieze nota lor preferată și și-au găsit propriul drum În comparație cu arta japoneză, arta chineză este mai serioasă; este mai calm, contemplativ, mai clasic Dimpotrivă, maeștrii japonezi au obținut un mare succes acolo unde a fost necesar să dea dovadă de o expresie îndrăzneață a sentimentului, acuratețea observației, transmiterea mișcării'; uneori nu se putea abține să conteze pe efect și frumusețe, să exprime batjocura Nu trebuie uitat că China și Japonia și-au jucat rolul istoric în diferite etape în dezvoltarea artei Orientului Îndepărtat Arta chineză își pune bazele și în manifestările sale mature păstrează tradițiile puternice ale stadiului timpuriu Japonia intră pe calea creativității artistice mult mai târziu, dar mult mai mult decât China, își păstrează originalitatea creativă în artă Ultimele pagini ale cronicii artistice a Orientului Îndepărtat au fost înscrise de maeștri japonezi secolele XVIII-XIX Adevărat, Japonia avea și templele sale străvechi maiestuoase, sâMKH-KpenocTH, artă monumentală Statuia lui Buddha din Kamakura secolul al XIII-lea ajunge la metri înălțime Cu toate acestea, numai în epoca dinastiei Tokugawa ( - ) în arta japoneză, trăsăturile sale caracteristice s-au manifestat în mod deosebit în mod clar: lejeritate, grație, ironie De aceea arta japoneză, cu toată apropierea ei de arta chineză, trebuie să-și ia locul în istoria artei mondiale Alături de întreaga lor cultură artistică, japonezii au adoptat arta grădinăritului de la chinezi, care a crescut și s-a dezvoltat concomitent cu peisajul pitoresc Cu toate acestea, japonezii au dat grădinăritului artistic o specialitate dezvoltare La baza acestei arte a fost strânsa cooperare dintre om și natură Japonezii au de mult timp un cuvânt special „sabi” pentru a desemna corecțiile pe care timpul și natura le fac muncii umane Ei au apreciat bronzul vechi cu rugină verde care a luminat forma și a înmuiat severitatea designului Cooperarea omului și a naturii este, de asemenea, în centrul grădinii japoneze În Japonia, au fost dezvoltate devreme diferite tipuri de grădină În secolele IX-X în reședința regală din Kyoto, existau deja grădini create pentru ceremonii solemne, pentru o mulțime zgomotoasă aglomerată Mai târziu există o grădină așa-numită Rinsen, conceput pentru a fi privit printr-o fereastră, ca un peisaj pitoresc atârnat pe perete În secolele XII-XIII, mai ales în perioada Kamakura, a fost creat un tip de grădină în jurul caselor de ceai, o grădină destinată contemplării și autoaprofundării Aceste grădini au fost amenajate ca mănăstiri budiste, înconjurate de un gard O potecă ducea de la intrarea în ceainărie; acest drum a fost înțeles ca o cale spre reflecție În adâncuri, ascunsă de soare, stătea chiar ceainăria Vizitatorul a intrat în ușa ei joasă, aplecându-se oarecum, exprimându-și astfel respectul Chioșcul întredeschis a fost dezbrăcat de orice ornament; trebuia să reamintească că totul este trecător, ca și viața umană însăși Ceaiul se prepara în oale, în care se puneau bucăți de fier, pentru ca în timpul fierberii să emită o melodie și să se audă în ea ecoul mării, ploaia și fluierul vântului care se juca în frunziș * Cel mai ciudat și de neînțeles tip de grădină japoneză pentru un european a fost grădina Shinden (p ) Baza sa a fost un grup de pietre situat în centrul unei curți deschise Pentru ca o astfel de compoziție să devină un obiect de percepție artistică este necesară o susceptibilitate deosebit de sporită față de frumusețea celor mai simple forme Între timp, aceste pietre au fost aranjate cu mare pricepere O piatră mare așezată pur și simplu domina de obicei pe celelalte cu șirul său, pe părțile laterale două pietre mai mici formau o piramidă, una dintre ele era întinsă orizontal A fost pusă în față o piatră foarte mică și, în conformitate cu aceasta, o altă piatră mică a fost plasată în spatele pietrei principale pentru a exprima adâncimea Un tip special de grădină japoneză este o grădină de copaci pitici cu stejari și castani atât de mici încât să-i iei în mână Această grădină în miniatură trebuia să satisfacă nevoia de a subordona spațiul ochiului uman, care chiar și sub Van Vey a fost creditat cu peisajul pitoresc In orice caz, deja aici, grădinarii japonezi arată un gust pentru bijuterii în miniatură, care mai târziu s-au exprimat atât de viu în arta aplicată japoneză Mai târziu, în Japonia s-a răspândit o grădină, în care anumite colțuri înfățișează părți din țara lor natală și, în primul rând, celebrul Munte Fuji Un astfel de Fuji miniatural umbrește adesea un iaz artificial, care ar trebui să reprezinte marea În aceste grădini, care sunt mai de înțeles pentru un european, japonezii arată mult gust, dar pitorescul lor, panorama vorbește despre pierderea limbajului artistic original al artei de grădină Unul dintre cele mai vechi și mai mari parcuri japoneze este parcul fostei mănăstiri Rokuoni de lângă Kyoto Celebrul Pavilion de Aur Kinkaku, care inițial a fost complet acoperit cu plăci de aur, face o impresie deosebit de pitorească Este situat deasupra unui iaz mărginit de o pădure deasă de pini Intenția constructorilor a fost de a face decorarea sa aurie să se reflecte în suprafața strălucitoare a apei În sine, este adiacent tipului de chioșcuri care au fost larg răspândite în China În Japonia, chiar și pagodele sunt construite pe modelul tarabelor de lemn cu opt sau zece niveluri, cu acoperișuri late și denivelate (p ) Desigur, astfel de clădiri sunt mai ușoare și mai elegante și nu au simplitatea impresionantă a vechilor turnuri-pagode chinezești (cf ) Aceasta a manifestat în mod clar dorința arhitecturii japoneze pentru o mai mare lejeritate a formelor și, în același timp, atașamentul japonezilor de vechile tipuri Ansamblurile târzii de temple ale Japoniei sunt strâns asociate cu grădina Nu degeaba sărbătorile templului sunt programate să coincidă cu zilele de primăvară, când înfloresc mai întâi prunele, apoi cireșele, pestritele pestrițe și în cele din urmă irisii și zilele de toamnă ale înfloririi crizantemei Pinii se înalță în fața templelor japoneze, astfel încât, intrând în templu cu suporturile lui asemănătoare arborilor, vizitatorul îl percepe ca pe o prelungire a acestui parc pre-templu Dar în Japonia, totul pare mai în miniatură, mai ales în comparație cu structurile antice chineze Lacul din fața intrării în templu, reflectând cerul înalt cu suprafața sa netedă, este de obicei sculptat într-o piatră acoperită cu mușchi Este ca o oglindă mică și nu poate fi folosită pentru abluție Este înțeles doar ca un simbol al purității și transparenței sufletului uman Pictorii japonezi din cea mai veche perioadă se învecinează cu cele mai bune tradiții ale artei chineze, precum și cu poezii scurte japoneze, așa-numitele tancuri, întoarce-te la versurile chinezești În Japonia, existau două tipuri de pictură: suluri de makimono orizontale și suluri care se desfășurau de sus în jos, concepute pentru a decora pereții, kakemono Multe picturi japoneze nu sunt în niciun fel inferioare chinezești în subtilitățile execuției picturale Toata originalitatea artei japoneze se manifesta acolo unde se cere claritatea ochiului, acuratetea inconfundabila a pensulei În desenul cu cerneală al unui cal al artistului japonez Sesshu ( ), această originalitate a școlii japoneze este deosebit de evidentă Trebuie să compar această imagine un cal cu semnul calului în alfabetul chinezesc (cf p ), pentru a înțelege că în Orient scrisul era o școală excelentă de desen A învățat să găsească cele mai concise și ușor de executat semne de accident vascular cerebral Frumusețea deosebită a desenului japonez al unui cal este că mișcarea impetuoasă a mâinii artistului corespunde mișcării rapide a calului însuși Un accident vascular cerebral extrem de concis conține cel mai mult expresivitatea shui Desenul japonez nu transmite o idee generală despre cal, ci un moment unic al pregătirii sale de a se mișca Linia de contur nu delimitează subiectul, așa cum o face linia în arta clasică (cf ) Liniile formează, de asemenea, conturul figurii și, ușor îngroșându-se, înfățișează chiar picioarele calului Imaginea unui cal captivează prin vioicitatea sa, dar nu are acea sublimitate pe care o păstrau moștenitorii artei clasice, bizantinii (cf ) Spre deosebire de arta chineză anterioară (cf ), aici este expus dispozitivul cel mai grafic: artistul, parcă, joacă, admirând felul în care mișcările sale aspre, în mod deliberat neglijente, fiecare dintre ele nu înseamnă nimic în sine, juxtapuse împreună, creați o imagine, în care ochiul ghicește imediat aluatul copita de cal În Japonia, un loc și mai mare decât în China este ocupat de pictura istorică și de zi cu zi La momentul formării statului feudal în secolele XII-XIII, când epopeea cavalerească a apărut în literatură, pictorii japonezi au creat pergamente lungi cu caracter narativ, înfățișând cu sârguință, dar plictisitor campanii și bătălii Cel mai remarcabil lucru în pictura japoneză sunt picturile de zi cu zi, scenele din viața domestică În acest domeniu, artiștii japonezi manifestă puteri inepuizabile de observație, intensitate de imaginație și eleganță - caracteristici care, nu fără motiv, le-au permis istoricilor să compare desenele cu cerneală japoneze cu pictura în vază din Grecia antică Cu ce umor subtil artiștii înfățișează scene din bazar cu tipuri amuzante de vânzători sau cumpărători, un grup de stradă de privitori care privesc un foc, o luptă de cocoși sau o bătaie! De aici, mai este un singur pas pentru ca artiștii să treacă la caricaturi reale În astfel de desene, pictura ca mediu artistic aproape dispare Artistul se limitează la un desen cu cerneală zgârcit, uneori cu lovituri sacadate, dar bine aruncate pe hârtie Reprezentând interiorul, artistul japonez își îndepărtează cu precizie acoperișul ușor din casă și privește în camere de undeva deasupra (ca un hoț dintr-un basm japonez, care, urcând sub acoperiș, a urmărit viața locuitorilor casei de acolo) Există o anumită convenție în acest sens, dar nu mai mult decât în faptul că maeștrii italieni din secolele XIV-XV au luat peretele din față al camerei pentru a permite privitorului să-l vadă fără a intra înăuntru Punctul de vedere de sus a făcut posibilă acoperirea unui cerc mare de obiecte cu o singură privire Liniile arhitecturii, trecând în diagonală dincolo de limitele tabloului, au introdus un model decorativ plăcut ochiului Potrivit întregului depozit al artei Orientului Îndepărtat din aceste picturi, a treia dimensiune a fost mult mai pronunțată decât în miniatura iraniană Floarea târzie a picturii japoneze ar trebui considerată gravuri în lemn japoneze din secolele XVIII-XIX Gravurile erau relativ ieftine și au găsit o piață largă Nu a existat o singură casă în Japonia care să nu fie decorată cu imprimeuri de gravuri colorate Gravura japoneză este împărțită în două școli: școala de la Kyoto, lângă reședința imperială, a păstrat multă vreme tradițiile picturii vechi; școala din Ieddo are un caracter mai popular, trage mai îndrăzneț teme din viața de zi cu zi Toată acea înaltă abilitate grafică pe care au dezvoltat-o vechii maeștri, înfățișând natura, florile, animalele, servește acum la înfățișarea unei persoane, a vieții sale, a obiceiurilor și a hainelor Această perioadă de glorie a graficii japoneze a fost pregătită de rândul întregii culturi artistice Pe vremuri, temele artei și ale poeziei erau omul în relația sa cu lumea Acum, ca și în arta greacă târzie, atât în literatură, cât și în arta Japoniei, se trezește un interes pentru particular, pentru fleacuri În transmiterea lor literară, scriitorii japonezi anticipează graficienii japonezi Într-o poveste japoneză din secolul al XVII-lea Primul capitol se numește „Vezi trecătorii” Un grup de oameni leneși, care se uită la trecători, în special la femei, își împărtășesc impresiile „Arată de vreo treizeci și patru sau treizeci și cinci de ani Linia gâtului - cu o înălțime abruptă, înaltă Contururile ochilor sunt clar definite Linia părului de deasupra frunții este naturală și frumoasă Nasul, deși mare față de ceea ce ne-am dori, este încă relativ tolerant Reverul inferior al rochiei este confectionat din satin alb lucios, cel din mijloc este galben pal, cel de sus este maro-roscat Cureaua este din catifea cu model de sah Capul este învelit într-un voal, care se poartă la curte Merge fără sunet În mod deliberat, nu-și mișcă șoldurile „Dar credinciosul ei este un bărbat norocos, la naiba! În acest moment, femeia a deschis gura să spună ceva servitorilor A devenit clar că lipsea un dinte inferior Acest lucru a răcit imediat interesul față de ea ” Astfel de descrieri anticipează gravurile în lemn japoneze În Japonia, exista un întreg fel de proză „ehon”, alcătuită din legendele pentru poze Deja Maranobu la inceputul secolului al XVIII-lea i-a colorat gravurile La mijlocul secolului al XVIII-lea blândul liric Haranobu devine creatorul gravurii color Gravurile lui Utamaro, care a cântat despre viața gheișelor japoneze, precum pictorii greci de vase au cântat de hetaerae, se disting printr-o grație deosebită În gravura „Kintoki și mama lui” ( ), artistul ne conduce în camerele intime ale unei femei, așa cum ar fi putut face contemporanii săi europeni, maeștri ai genului galant al secolului al XVIII-lea Întreaga compoziție se bazează pe ritmul neted de curgere al părului, care se potrivește perfect în cadru Liniile rotunjite ale corpului ușor curbat al femeii se îmbină și ele cu aceste linii Părul este transformat grafic într-un fel de cascadă, corpul unei femei este un deal care se ridică ușor și un mic Kintoki roșu se târăște de-a lungul lui Graficii japonezi dau dovadă de o ingeniozitate excepțională în modele, care în gravurile lor constau din linii ușor curbate opuse celor pure În predilecția lor pentru model, meșterii japonezi tratează figura umană foarte arbitrar Trecând flori sau peisaje întregi, decorez țesăturile, sunt atât de purtate de model încât uită că țesăturile se încrețesc în pliuri, iar umbrele sunt ascunse în pliuri Acest lucru duce la faptul că figurile își pierd tangibilitatea și formează un model plan colorat În mod similar, în romanele japoneze, imaginile și caracteristicile bogate și pline de sânge ale personajelor, dezvoltarea fascinantă a intrigii, adesea se prăbușesc ca un miraj, iar cititorul se confruntă cu o poziție budistă: lumea este doar o aparență, fiecare moment gata să se risipească ca fumul Cei mai mari maeștri ai gravurii japoneze au fost Hiroshige și în special Hokusai ( - ) Celebrul serial al lui Hokusai - vederi ale Muntelui Fuji, în diferite momente ale zilei, sub iluminare diferită - vorbește despre claritatea excepțională a percepției sale vizuale, lățimea ochilor și uriașul său fler decorativ În centrul desenului virtuoz al lui Hokusai „Wave” ( ) se află un motiv poetic, un sentiment profund al unității naturii Stropii valului mării par să se transforme într-un stol de păsări care își țin drumul în aceeași direcție în care se rostogolește puternicul val Valul în sine formează un fel de labă cu gheare a unui dragon fantastic Fuji îndepărtat, cu silueta sa curgătoare, calmează toată emoția liniilor ondulate Gravura lui Hokusai este executată cu o pricepere impecabilă, dar totuși, în comparație cu simplitatea maiestuoasă a peisajelor antice (p ), este clar că virtuozitatea grafică a ucis un sentiment vioi și tremurător În secolul al XVIII-lea în literatura japoneză învinge stilizarea, un tip aparte de scrieri, țesute din citate alese cu mult gust din poeții trecutului clasic al Chinei și Japoniei, câștigă popularitate Influențele occidentale care s-au revărsat în Japonia în secolul al XIX-lea au găsit gravura japoneză la un nivel înalt de pricepere artistică, dar deja lipsită de forță interioară, un stil holistic Arta occidentală i-a atras pe japonezi doar în măsura în care a ajutat la crearea unei iluzii optice Artiștii japonezi ai secolului al XIX-lea, descendenți ai marilor maeștri, au declarat că cel mai bun pictor este un aparat fotografic Artă decorativă japoneză din secolele XVIII-XIX împreună cu gravura color sa bucurat de multă vreme de faimă și dragoste Toată experiența vastă acumulată de dezvoltarea de secole a artei mari, a arhitecturii templului și a palatului, decorarea templelor, pictura - toate acestea au fost acum puse în slujba vieții de zi cu zi Amprentele trebuiau să atârne pe peretele casei; cusut decorat chimonoul; mărunțișuri sculptate, așa-zise netsuke, atârnat în spatele centurii; Femeile japoneze își păstrau bijuteriile în cutii de lac Chiar și săbiile sunt furnizate cu cupe elegante cu mâner metalic, așa-numitele „tsubami” Uneori, în această artă de zi cu zi puteți găsi toate motivele japoneze preferate Dar dragonii și-au pierdut caracterul simbolic inițial Brodate pe un kimono de mătase, pur și simplu îmbrățișează silueta unei japoneze Peisajele, în care pustnicii budiști căutau mângâiere, împodobesc acum suprafața unor vase, bibelouri sau evantai de porțelan Dar ochiul ascuțit, mâna experimentată a maestrului japonez, care mai târziu l-a admirat atât de mult pe Van Gogh, se simte clar chiar și în lucrurile mărunte, ca netsuke sub formă de melc (p ) Forma melcului este transmisă cu o acuratețe impecabilă și, în același timp, cel mai simplu ritm este exprimat clar în spirala cochiliei și a coarnelor sale Ecouri ale marii tradiții a artei din Orientul Îndepărtat, un sentiment de spațialitate sunt adesea vizibile în produsele japoneze Maeștrii japonezi nu se străduiesc asta imaginea s-ar potrivi cu contururile obiectului Dacă pe suprafața cutiei sunt înfățișați mai mulți fluturi sau păsări, artistul japonez nu încadrează aceste obiecte în cadru El decupează de bunăvoie aceste figuri în așa fel încât planul strălucitor al obiectului să se transforme într-un fragment de infinit Artiștii japonezi cu un fler poetic subtil folosesc o mare varietate de materiale Lacul negru lucios conferă obiectelor impenetrabilitate Incrustațiile de sidef captează lumina soarelui și strălucesc cu toate culorile curcubeului, schimbându-se ca natura însăși Imaginile țesute pe un kimono japonez își schimbă conturul atunci când o persoană se mișcă, norii curg, valurile se ridică, păsările bat din aripi În ciuda dezbinării de secole dintre Est și Vest, arta Chinei și Japoniei a jucat un rol în dezvoltarea artei mondiale Pictura chineză a contribuit foarte mult la renașterea miniaturii iraniene De-a lungul Evului Mediu, țesăturile de mătase chinezești au fost importate în Bizanț și Europa de Vest S-a descoperit că unul dintre prinții italieni, patronul lui Dante, Can Grande din Verona, a fost îngropat într-o ținută chinezească de mătase În Occident, moda pentru chinezi s-a răspândit în special la sfârșitul secolelor al XVII-lea și al XVIII-lea Obiectul imitației era atunci arta aplicată chineză și în special porțelanul În secolul al XVIII-lea în epoca rococo, bibelourile fragile și elegante chinezești și japoneze, vazele, sculpturile, lacul și cusăturile au atras atenția În a doua jumătate a secolului al XVIII-lea britanicii, bazându-se pe mostre din grădina chinezească, au încercat să se elibereze de tradițiile clasicului parc francez La sfârşitul secolului al XIX-lea Gravurile japoneze în lemn au încântat mulți maeștri vest-europeni: Degas și-a văzut predecesorii în japonezi în transferul efemerului, fragmentar, Van Gogh a fost atras de linia expresivă, de culorile strălucitoare ale imprimeurilor japoneze Aceste influențe, desigur, nu epuizează semnificația moștenirii artistice a Chinei și Japoniei Până de curând, Europa de Vest era familiarizată doar cu astfel de monumente de artă din Orientul Îndepărtat, care caracterizează departe de cele mai semnificative realizări ale sale Arta antică a Chinei a rămas necunoscută Între timp, dezvoltarea artistică a Orientului Îndepărtat a decurs în mod constant și natural de-a lungul secolelor Cu toate deoparte Alpatov, v Integritatea și independența acestei dezvoltări amintesc de realizările artei Europei de Vest: peisajele sale, poezia lirică, portretele, planificarea orașelor și parcurilor În aceste fenomene este imposibil să nu vedem valorile universale ale artei Orientului Îndepărtat În multe privințe, Orientul Îndepărtat a depășit Europa de Vest Desigur, în Occident au existat mulți pictori peisagistici minunați, dar totuși peisajul ca tip independent de pictură în Europa are doar două sau trei secole de existență În China, există de multe secole și a devenit o tradiție națională Grădinile și parcurile din Est au fost, de asemenea, mult dezvoltate pe scară largă; sunt inferioare planurilor renascentiste si barocului O trăsătură specială a artei Orientului Îndepărtat - subestimarea - a făcut din fiecare spectator un participant la creativitatea artistică și a asigurat longevitatea lucrărilor Și totuși, multe din arta Orientului Îndepărtat nu s-au dezvoltat pe deplin Toate concluziile trase din premise similare de către popoarele avansate ale Europei nu au fost extrase din realizările lui Se știe că chinezii au inventat nu numai hârtie, ci și praful de pușcă, dar praful de pușcă le-a servit doar pentru artificiile palatului și doar în Europa i-a fost descoperită puterea teribilă O stare de fapt similară a avut loc în domeniul art La prima vedere, s-ar putea crede că arta chineză, cu atașamentul său față de adevărul sobru, genurile sale dezvoltate, precum peisajul și natura moartă, departe de arta religioasă, este mult mai aproape de vremurile moderne decât arta vest-europeană din Evul Mediu Cu toate acestea, această impresie este superficială și înșelătoare Artiștii din Bizanț și din Evul Mediu occidental să-și dea toate puterile creatoare chipului lui Dumnezeu, sfinților și construcției de temple Dar până la urmă au ajuns la o imagine sublim de frumoasă a unei persoane, la recunoașterea valorii vieții pământești, tot ceea ce Orientul Îndepărtat nu a știut niciodată Adevărat, chiar și în societatea chineză, reprezentanții claselor superioare au dobândit o anumită demnitate, dar acest concept de demnitate umană s-a osificat rapid și, în atmosfera celebrelor „ceremonii chinezești”, a degenerat în formule de politețe chineză, într-un mod retoric și uneori formă absurdă de autodepreciere a stilului epistolar chinezesc De aceea trebuie recunoscut că drumul culturii mondiale, care pare atât de scurt de la Orientul antic până la vremurile moderne, a condus de fapt un ocol prin arta vest-europeană a Evului Mediu De importanță nu mică a fost faptul că dezvoltarea artei chineze nu a fost fertilizată de succesele gândirii științifice Știința a existat în China la stadiul descriptiv Aici drama nu ar fi putut apărea ca expresie a principiului activ în om, baza adevăratului umanism Adevărat, refuzul de a înșela ochiul în artă a protejat Orientul de pericolele naturalismului, dar a învățat să privească imaginea artistică ca pe o umbră palidă a lumii, de necunoscut în miezul ei Dar ce loc ar trebui să ocupe arta popoarelor Islamului, Indiei și Orientului antic în istoria artei mondiale? Aici trebuie să reamintim din nou că istoria artei mondiale nu poate fi imaginată sub forma unei linii drepte după schema: antichitate - Evul Mediu - timpurile moderne Unele dintre aceste țări, cum ar fi țările islamice, au fost în contact direct cu Evul Mediu occidental și numai din acest motiv nu pot fi șterse din istoria generală a artei Alte țări, precum India, până în vremurile târzii prezintă asemănări cu primele etape ale tuturor artelor și, în virtutea acestei rudențe, caracterizează, parcă, principiile fundamentale stabilite în alte școli de artă Arta chineză pare a fi cea mai matură, avansată și modernă și, din această cauză, ne obligă să reevaluăm toate căutările și eforturile artiștilor noului timp Dezvoltarea artei mondiale în ultimele secole, în principalele sale trăsături, nu a provenit din moștenirea artistică a Orientului Dar valorile artistice create de el sunt atât de mari, încât încă se cunosc și se apreciază atât de puține încât este posibil ca în viitor multe dintre căile sale abandonate să devină din nou căile artei avansate și aceste căi laterale să se contopească în curentul principal al dezvoltării istoriei artei mondiale * CAPITOLUL DOISprezece Am fost la moartea unui frate În timpul conversației, și-a dat brusc ultima suflare Dar dacă i s-a stins sufletul sau nu, n-am văzut; și pare foarte greu de crezut existența unei ființe pe care nimeni nu o poate vedea patericon roman Pe gazon sunt cai galben-aurii, unii de culoare roșie, alții cu păr pe spate, de culoare albastru-cer Saga Bran în timp ce culturile din Mesopotamia, Egipt, India și China au apărut în văile râurilor mari, iar cultura greacă s-a creat pe peninsulele și insulele din bazinul mediteranean, ceea ce a marcat începutul unei noi perioade, chiar la acea vreme majoritatea Europa de Est și Asia de Nord au rămas în puterea nomazilor Știm foarte puține despre ei, deoarece nu aveau o limbă scrisă, iar săpăturile în locurile aşezărilor lor până de curând aproape că nu au fost efectuate La cumpăna dintre mileniile II și I î Hr e , în perioada mișcării generale a popoarelor, s-au deplasat spre sud, au ajuns în stepele rusești de sud și la Marea Neagră și aici au intrat în contact cu grecii Grecii i-au numit sciți, având prea puțină înțelegere a diferențelor lor tribale Se pare că au păstrat legătura cu Siberia Unii dintre ei au cedat influenței civilizației grecești, au învățat limba greacă, au călătorit în Grecia, au apreciat arta greacă (cf ) Dar cea mai mare parte a păstrat ideile străvechi și obiceiurile primitive Nu aveau preoți, ci erau conduși de căpetenii; nu au îngropat morții, ci i-au ars Aveau o predispoziție necondiționată la creativitatea artistică Ei și-au făcut bijuteriile din aur turnat pur, cu incrustații de pietre prețioase Cu siguranță toate produsele lor înfățișau animale ( ) Printre acestea, sunt rare creaturi fantastice, precum grifonii înaripați, creați, aparent, sub influența modelelor din Asia aproape Contururile unui elan, mistreț, capre, cai și urși se remarcă printr-o vitalitate uimitoare, deloc inferioară desenelor și sculpturilor unui vânător din epoca de piatră antică (cf p ) Dar, în același timp, arta sciților caracterizează un superior etapă de dezvoltare Sciții au portretizat animalele ca fiind puternice, musculoase și cărnoase Animalele atacă cu sălbăticie prada, dar nu inspiră pe oameni o frică inexplicabilă, deși nu le-au devenit animalele de companie, prieteni pe care să-i admiri, așa cum au făcut chinezii mai târziu Această atitudine curajoasă și calmă a sciților față de animale poate fi comparată cu spiritul poveștilor populare despre animale Oferă lucrărilor sciților antici o atracție uimitoare, mai ales că posedau nu numai un ochi vigilent, ci și darul de a transmite ceea ce vedeau în forme expresive Destinând imagini ale animalelor pentru a decora arme sau ham, acestea au inclus figuri în diverse forme geometrice, când un cerc, când un oval, când un dreptunghi În același timp, modelele s-au născut de la sine din conturul fiarei, gâtul ei alungit sau din mișcarea în timpul unui atac asupra inamicului Precizia caracteristicilor a fost combinată în lucrările scitice cu un simț al formei clare Dimpotrivă, grecii sau sciții civilizați, imitând opere pur scitice, au căzut involuntar în manierisme sau stilizări Aurul scitic al Schitului conține poate principala moștenire culturală care s-a păstrat de la acest popor Este imposibil să nu admiri luminozitatea imaginilor acestor lucrări Nomazii au fost întotdeauna într-o stare instabilă În funcție de șansele vremii, fie au rămas în nord, fie s-au îndreptat spre pășunile sudice Dar în secolul al II-lea d Hr e puterea rezistenței popoarelor civilizate și a mediului lor imediat a început să slăbească vizibil O masă uriașă de nomazi se pune în mișcare Nomazii din Nord apasă pe huni; hunii i-au pus în mișcare pe goți; Europa este inundată de popoare barbare Regatul scit, fortăreața culturii grecești, este pe moarte; deja în secolul al III-lea, romanii abia au reușit să înfrâneze asaltul barbarilor; în secolul al V-lea triburile germanice invadează Italia și chiar Roma însăși ■ Un nou stil de animale se răspândește pe vasta întindere a Europei de Est și a Asiei Există motive să credem că el este asociat cu tribul sarmaților În comparație cu natura calmă și maiestuoasă a artei sciților, se remarcă prin mare mișcare, patos, mai ales în scenele de luptă a animalelor ( ) Această direcție a stilului animal este reflectată în monumentele antice ale Chinei Dar a avut o influență deosebit de profundă asupra dezvoltării acelor triburi barbare germanice, celtice și slave care au umplut Europa la începutul erei noastre Invazia barbară a Europei a fost ultima lovitură dată de antichitate, care era în scădere Contemporanii au trebuit să o perceapă ca pe un colaps al culturii O perspectivă istorică permite să înțelegem semnificația pozitivă a ceea ce sa întâmplat Popoarele din antichitate și-au dezvoltat cu succes cultura, au ridicat la o mare înălțime ideea unei persoane, a frumuseții sale morale și a abilităților mentale Dar în perioada dezintegrarii sclaviei, când contrastul dintre aspirații și realitate a devenit izbitor, însuși idealul omului a devenit din ce în ce mai mult un vis fără rod, și-a pierdut sensul vital Popoarele barbare care au venit în Europa au fost puternice nu numai cu armele lor, ci și prin forța lor spirituală, un simț sănătos al personalității Ei erau străini de dreptul roman, care trebuia să protejeze libertatea și proprietatea individului; legea vieții lor era violența, dreptul celor puternici, dar acest drept era obținut prin vitejie personală, curaj și curaj Popoarele barbare nu erau conștiente de sarcina de a crea imaginea unei persoane frumoase, asemănătoare unui zeu; au distrus statuile zeilor antici, găsindu-le în orașele romane Dar toată arta lor avea ca scop decorarea unei persoane în viață În artele decorative, barbarii dau dovadă de o mare ingeniozitate și, adoptând tehnici orientale, manifestă adesea o îndemânare considerabilă Mormintele șefilor barbari sunt umplute cu multe podoabe; sunt și coroane suculente, ca sângele, granate, care, strălucind în timpul mișcării, înconjurau capul cu un fel de strălucire, și o mulțime de catarame de aur și bronz cu smalț, în care greutatea aurului, strălucirea lui și dimensiunea de pietre prețioase strâns plantate ar fi trebuit să mărturisească despre nobilimea, bogăția și puterea proprietarilor Pe toate aceste obiecte se află amprenta atașamentului față de lux, amprenta gustului grosier, nedezvoltat Această artă barbară nu a fost despărțită de nicio tradiție Triburile germanice au fost influențate de arta scitică și de Iran Dar ei nu erau familiarizați cu simplitatea ornamentelor scitice, cu claritatea și cu scopul formelor lor Au trecut deja vremurile când barbarii, ca vechii nomazi din primul mileniu î Hr e , se putea deplasa liber prin vastele teritorii ale Asiei și Europei de Est, găsind peste tot pășuni și locuri libere Mișcarea popoarelor persecutate unele de altele, așa-numita mare migrație a popoarelor, i-a adus pe barbari împreună cu popoarele civilizate și, în același timp, a pus capăt existenței lor libere Pe toate lucrările barbarilor germani se află amprenta unei fantezii neobișnuit de tensionate și neliniştite Lumea li se pare locuită de multe forțe secrete în război, cuprinse de lupte neliniștite, ciocniri eterne Animalele încă atrag atenția principală a artiștilor barbari Însă animalele sunt din ce în ce mai înzestrate cu semne de vârcolaci fantastici, îngrozitori, creaturi incitante, evazive, de necunoscut și neliniştite La unele catarame, însăși forma obiectului păstrează un caracter clar și este împărțită în părți (p ) Influența artei antice ar trebui să explice opoziția modelului față de câmp și cadru; în forme de modele deseori alunecă motive antice Cu toate acestea, în antichitate, motivele vegetale sau animale, transformându-se într-un ornament, păstrau de obicei începutul ritmului și armoniei Particularitatea ornamentului german este că motivele picturale apar neliniștite din modele, printre bucle și țesături se pare că vedem fie capul unei persoane, fie diferite animale, pline de mișcare și efort intens Privind aceste produse, simți că nici figurile nu se pot supune tiparului, nici tiparul, cu ritmul său magistral, nu poate subjuga imaginile Ochiul nu este capabil să descifreze toate semnele, incapabil să înțeleagă toate buclele, dar din cauza inerției nu poate abține-te să nu vezi creaturi fantastice ciudate în zigzaguri și încurcături neliniştite Se poate spune fără exagerare că oamenii nu au încercat niciodată să spună atât de multe în mic, niciodată până acum un rând nu a fost plin de un sentiment atât de tensionat În loc de o creștere treptată a volumului, ca în relieful antic, toate modelele prezentate sunt la fel de convexe, iar acest lucru scufundă sculptura într-o atmosferă de strălucire și strălucire uniformă, dar neliniștită Ornamentul atinge acum o mare complexitate compozițională Același motiv se repetă de mai multe ori, dar situat în direcții diferite, iar motivele care se repetă se pătrund atât de mult între ele, încât ochiul cu greu își poate dezlega plexul (p ) Expresia infinitului în ornament atinge aici o putere aparte Începând din primele secole ale erei noastre, acest ornament se găsește într-o mare varietate de obiecte, în agrafe metalice și în plăci Se pare că își are originea într-un copac, tehnica de sculptură a lăsat o amprentă asupra acestuia În Scandinavia s-au păstrat nave, ale căror proare, parcă pentru a justifica numele în sine, sunt prelucrate sub forma unor ciocuri uriașe de păsări fantastice și acoperite cu răchită polisilabică Ulterior, aceste motive și-au găsit aplicarea în cea mai veche artă creștină a Europei de Vest și, în primul rând, în Irlanda Au fost decorate cu cruci de piatră, care au fost ridicate aici de predicatorii creștini În manuscrisele irlandeze, și în special în Evanghelia Durham de la mijlocul secolului al VIII-lea, literele majuscule sunt țesute dintr-o astfel de ornamentație fin executată Aptitudinile vremurilor păgâne au fost transferate în arta creștină Nu e de mirare că templele au fost construite pe locul unor temple antice, în locuri sacre pe care populația locală obișnuia să le venereze Printre simbolurile evangheliștilor evangheliei lui Durrow, în locul leului, simbolul lui Marcu, se află un lup sălbatic cu gura larg deschisă Epopeea veche germană, datând din timpul adăugării ornamentului, face posibilă înțelegerea sensului vital al acestei arte Epopeile care au ajuns până la noi, precum Edda, saga irlandeză sau cântecul german despre Hiltibrant, au apărut din cântecele vremii migrației popoarelor În comparație cu forța brută, naivă, primordială a imaginilor lor, epopeea romană pare a fi o stilizare rafinată În epopeea germană, legile de bază ale luptei vieții sunt extrem de expuse, axele scuturilor, săbiile neobosite, sunetul de oțel, bătăliile violente și câmpul de luptă, prada corbilor și vulturilor sunt glorificate Toate imaginile sunt împletite ca decorațiuni pentru elemente de fixare și plăci Puterea aspră și maiestuoasă emană de la zeii germanici Când zeul răul Loki își începe discursurile obscure împotriva locuitorilor din Valhalla, aici este o ceartă, ca în tabăra barbarilor care nu au împărțit prada Dar în epopee nu este glorificată doar o singură forță fizică brută, la eroi este glorificat un efort de voință „Când vine vorba de o luptă între bărbați”, spune eroul unei sagă irlandeze, „aici o inimă curajoasă slujește un om mai bine decât o sabie ascuțită” Oamenii sunt plini de curaj nesăbuit, îndrăzneț, pe care nici măcar eroii miturilor antice nu l-au cunoscut: Ghilgameș, Ahile sau Enea Ei se predau cu toată ființa impulsurilor pasiunii și îl plâng pe Baldur, ucis ticălos, pentru că aheii nu l-au plâns pe Patroclu In lume În epopeea barbară, totul este plin de mișcare agitată, totul este schimbător, nepermanent Oamenii și zeii, asemenea vârcolacilor, se transformă în animale, dar chiar și sub formă de animal continuă să ardă de pasiunile umane Nu a trecut mult timp după invazia barbarilor și căderea Imperiului Roman Între timp, în Europa, la sfârșitul secolului al V-lea, a apărut statul franc, unind prinți barbari individuali într-un singur întreg; ei intră într-o alianță cu vechea biserică galică, cu comunitățile creștine locale; trebuia să dea unul nou în viitor direcția culturii La mijlocul primului mileniu în Europa, moștenirea antichității nu devenise încă o bază fructuoasă pentru dezvoltarea ulterioară Chiar și în Italia, Papa Grigore cel Mare se opune educației clasice În Franța, Grigore de Tours, în ciuda cunoștințelor sale cu istoricii romani, povestește despre viața modernă cu naivitate infantilă: vede peste tot în lume fie o manifestare a forței brute, fie funcționarea forțelor secrete ale vrăjitoriei Între timp, pe măsură ce ordinea feudală a luat forma, interesul pentru moștenirea antică a crescut Chiar și Teodoric, suveranul ostrogot, sub impresia Constantinopolului, a încercat să reînvie frumusețea Romei antice, a depus mult efort în restaurarea Colosseumului roman și a ridicat un mormânt la Ravenna, în care decorul barbar se îmbină cu formele arhitecturale a maiestuosului mausoleu antic, care, desigur, nu este cunoscut a visat la strămoșii săi, conducătorii ostrogoți Nevoia de asimilare a moștenirii clasice se răspândește mai ales în afara Italiei Episcopii au acționat în regatul franc nu doar ca organizatori ai bisericii, ci au fost și administratori, păstrători ai tradițiilor dreptului roman și ai întregii educații antice Toate acestea au pregătit la sfârșitul secolului al VIII-lea o întreagă mișcare culturală numită Renașterea carolingiană Deși Carol cel Mare însuși era un om puțin profesionist iluminat, nici nu știa să scrie și să citească, a patronat cultura și a încercat să-și facă reședința centrul Sub el se aflau scriitori care stăpâneau versificarea antică; filozoful Erigena a apărat doctrina liberului arbitru Sub Carol cel Mare s-a născut o nouă direcție în artă Catedrala din Aachen ( - ), care a servit inițial drept capelă a palatului, a fost construită în imitație a bisericii Sf Vitalius din Ravenna, cea mai apropiată biserică de antichitate din Evul Mediu timpuriu din ■ Italia Spațiul său cu cupolă era înconjurat de două niveluri de coruri Totuși, spre deosebire de biserica Sf Vitaliy, Catedrala din Aachen face o impresie mai grea, și mai stângace, în plus, etajele sale nu sunt unite, așa cum a fost cazul în Ravenna Dar totuși, maeștrii franci revin la motivul antic al spațiului luminos aerisit, vizibil prin bariera coloanelor Acest motiv se repetă de multe ori în miniaturile de atunci, în imaginile Ierusalimului muntos, plin de mare fantezie arhitecturală Alpatov, vol I Frumusețea miniaturii epocii lui Carol cel Mare, desigur, nu poate fi explicată prin simpla imitație a modelelor antice sau bizantine În miniaturile realizate în stilou ale Psaltirii de la Utrecht, cu numeroasele sale figuri mici, îmbrățișate de mișcări impetuoase și neliniştite, a fost multă observaţie, ca la maeştrii antici Dar o astfel de lovitură liberă nu se găsește în nicio lucrare antică; cu ritmul ei neliniştit, se apropie de cea mai veche podoabă barbară (p cf p ) Există mai mult patos și spiritualitate la evangheliștii carolingieni în haine albe, strălucitoare, cu suluri lungi pe fundalul unui peisaj cețos decât la filosofii antici sau la evangheliștii bizantini Adesea în miniaturile carolingiene este prezentat ca un evanghelist în haine albe așezat aplecat peste un manuscris, dar în gestul și expresia feței sale se remarcă o pasiune deosebită, în rândurile de pliuri apare o mișcare agitată, care nu se regăsește în pictura antică ( cf ) În manuscrisele carolingiene ale școlii de palat, așa-numitul grup Iad, figurile evangheliștilor își plecă capetele melancolice, trezesc o viață de sentiment, o visare necunoscută imaginilor antice Liniile servesc nu atât ca conturul unui obiect, ca în arta antică, ci formează un model complex independent, uneori bizar și, prin urmare, cresc expresivitatea și necorporalitatea figurilor Tonurile stacojii strălucitoare, combinate cu verde smarald, capătă un sunet tensionat, mai ales când se aplică aurul Forța celor mai bune monumente carolingiene constă în spiritualitatea care umple frumusețea străveche și aceasta este legătura lor cu dezvoltarea ulterioară Și totuși, comparând miniatura carolingiană cu vechea podoabă germanică, vezi o cale uriașă parcursă de artă sub influența politicii educaționale a statului Renașterea carolingiană nu a trecut neobservată în istoria artei medievale timpurii a Occidentului Dar a trebuit să intre în contact cu acel pârâu barbar care, după ce a intrat o vreme în subteran, își face din nou drum în secolele de mai târziu În blazonul lui Heribert, care a avut o semnificație rituală în timpul slujbei episcopale solemne, o lucrare a școlii de la Metz din secolele IX-X ( ), se împletesc două căi de dezvoltare Centrul întregii compoziții este figura pe jumătate goală a lui Hristos, doi războinici îngenunchiați cu o suliță și un burete, Maria și Ioan; deasupra în medalioane - soarele și luna și doi îngeri înclinați care se roagă Tema proslăvirii omului-erou, suferind, dar înălțat, compoziția clară a reliefului - toate acestea erau complet necunoscute barbarilor și, împreună cu toată iconografia creștină, pătrundeau spre nord dinspre sud Două rozete încadrate de petale de acant au și ele un caracter pur clasic Dar includerea unei compoziții cu mai multe figuri într-un câmp de contururi bizare a fost, de asemenea, străină de arta antică (cf ) Un prototip îndepărtat al unei astfel de decizii poate fi văzut doar în ornamentul barbar cu liniile sale întrepătrunse (cf p ) Dar acolo aceste linii personificau forțele întunecate ale naturii, exprimau frica sălbatică a barbarului Aici devin purtători ai impulsului spiritual cu care sunt umplute figurile juxtapuse alături de vârtejuri, gesturile figurilor spune mai mult decât poate exprima o persoană cu mâna sau cu tot corpul Îngerii zboară cu adevărat, plutesc în aer, chipurile figurilor din jurul capului lui Hristos formează o rozetă, un fel de constelație Toate acestea se explică prin faptul că, pe lângă barbarie și moștenirea antică, creștinismul în versiunea sa occidental-catolică a fost important și în formarea artei medievale timpurii Separarea finală a bisericilor de vest și de est a avut loc în , dar a fost pregătită de dezvoltarea lor anterioară de secole Dogmatica creștină în Orient s-a dezvoltat pe baza filozofiei grecești antice, în special a neoplatonismului, în timp ce în Occident filosofia romană a jucat un rol important Accentul teologiei antice orientale a fost problema esenței zeității; Părinții Răsăriteni au văzut calea principală de a rezolva această problemă în contemplare În Biserica Apuseană, problema relației dintre om și Dumnezeu, problema comportamentului moral al omului, viața lui activă în lume, a apărut devreme Patericonul grecesc este o serie de narațiuni edificatoare și poetice care sunt puțin legate între ele În Patericonul roman alunecă o atitudine sobră și critică față de realitate, uneori încearcă să împace aceste revelații cu o explicație rațională a lumii Tot ego-ul a pus în fața omului medieval din Occident sarcini greu de rezolvat de forțele sale, lipsindu-l uneori de viziunea asupra lumii a întregii oamenilor din Orientul medieval Dar numeroasele erezii ale Occidentului și dualitatea viziunii sale asupra lumii au deschis calea pentru dezvoltarea ulterioară a științei și, mai târziu, pentru apariția umanismului Diferența dintre punctele de vedere ale Orientului și Vestului creștin se reflectă și în artele vizuale Într-un fel de mâncare cipriot bizantin (cf ) sau într-o pagină ulterioară a manuscrisului (cf ), imaginea este construită natural, ca un tablou întreg, cadrul înconjoară doar grupurile de figuri Dimpotrivă, în creasta Metz, ca și în miniaturile carolingiene, este mai izbitor un model mai abstract în construcția grupului, opoziția figurilor și a încadrării, mișcarea acestora și un model liniar bizar Toate acestea fac ca compoziția occidentală să nu seamănă mai puțin cu prototipurile antice, deși pe aceste căi, prin aceste căutări de artă ornamentală și expresivă, au ajuns ulterior la noi sarcini La un secol si jumatate dupa Carol, imparatii germani Ottons (secolul X) incearca din nou sa reinvie Imperiul Roman, sa reinvie cultura clasica antica Dar vremurile s-au schimbat; arta curtenească, rafinată, așa cum a fost sub Carol cel Mare, a devenit acum imposibilă Otonii au purtat o luptă tensionată în Orient cu maghiarii și slavii Călugării cu o sabie în mână au intrat în luptă alături de cavalerii-războinici Severitatea moravurilor, simplitatea viziunii lumii au afectat și arta otonilor În locul capelei sau bazilicilor Aachen în spirit bizantin, pline de ritm și mișcare, în arhitectura otoniană există tipuri de temple mai înghețate în formele lor, cu matrice mai izolate Biserica din Gernrod are o compoziție închisă deosebit de impresionantă Coloanele alternează cu stâlpi încărcați cu un zid greu Capitalele capătă acum o formă cubică ' Pe vremea otoniei, multe manuscrise de lux au fost produse în Germania Subtilitatea și lejeritatea picturii, spiritualitatea miniaturii carolingiene lasă loc în ele splendorii barbare Compozițiile tradiționale care îl înfățișează pe suveranul de pe tron devin mai simetrice, înghețate (evanghelia lui Otto al III-lea) Adâncimea spațială și jocul clarobscurului lasă loc unei impresii mai plate În astfel de imagini, nu autoritatea este direct glorificată, ci puterea brută a suveranului Aurul de fundal și halouri este perceput ca un metal prețios, aproape ca în cataramele și coroanele antice barbare În manuscrisul din Bamberg al lui Heinrich P ( ), în scena „Anunțul către păstori”, figurile sunt pline de mișcare puternică, un înger cu haine curgătoare și un păstor speriat își întind mâinile unul către celălalt, ca în monumente a epocii carolingiene Dar mișcarea dramatică a Psaltirii de la Utrecht (cf p ) face loc unei compoziții solemn înghețate Imaginea înfățișării unui înger pentru păstori arată ca închinarea unui înger Nu e de mirare că este plasat strict în centru și depășește semnificativ dimensiunea figurilor umane O viziune minunată, care până în epoca carolingiană părea o experiență personală, se revarsă aici într-o formulă înghețată ca o dogmă, într-o compoziție heraldică Mișcarea liberă a liniilor, suprapunerea largă de culori a miniaturii carolingiene lasă loc unei maniere grafice mai rigide și colorații colorate Mitul creștin se contopește aici cu fantezia barbară Capetele mantiei îngerului formează un fel de aripi, mantia ciobanului continuă în contururile muntelui Compoziția relevă un principiu care a avut un viitor în arta occidentală În loc de juxtapunerea antică de figuri și obiecte (cf ), figurile, ca în ornamentul antic german, formează o țesătură polisilabică Oile merg pe orizontală și formează un lanț, un munte cu doi ciobani se înalță ca o cocoașă, un înger cu mantia lui fluturată alcătuiește un fel de stea cu cinci colțuri O mică miniatură este la fel de impresionantă ca o frescă pe un perete Aceasta reflectă trăsăturile stilului romanic care se conturează deja la acea vreme Stilul romanic pe vremuri era definit ca monumente de arhitectura realizate dupa metoda romana (modo romano), adica din piatra cu acoperiri boltite, si nu din lemn, ca cladirile antice barbare În timpul nostru, toată arta vest-europeană din secolul al XI-lea și prima jumătate (în multe țări și a doua jumătate) a secolului al XII-lea sunt considerate artă romanică În acești ani, în Europa de Vest, ordinea feudală, care a început să se contureze la sfârșitul existenței Imperiului Roman, atinge forma cea mai completă Vastele întinderi ale Europei de Vest, cândva dependente de Roma, se dezintegrează în mici unități economice și politice independente Adevărat, ideea recreării Imperiului Roman nu dispare din conștiința oamenilor medievali, dar nu primește implementarea sa Norocul împăraților individuali nu poate depăși fragmentarea feudală a statelor Toate viața economică și culturală este nemăsurat mai primitivă decât în societatea dezvoltată de sclavi din antichitate Oamenii au trebuit să-și reducă nevoile; au părăsit orașele străvechi, acoperite de iarbă, s-au întors la pășuni și câmpuri, la simpla lor prelucrare, ca în vremurile străvechi ale despotismelor orientale Fiecare regiune mică trebuia, fără a conta pe cealaltă, să-și servească toate nevoile: să obțină hrană, să producă articole necesare economiei Acest lucru a adus o persoană mai aproape de starea sa naturală, sălbatică Chiar și prinții și baronii atotputernici din viața de zi cu zi se mulțumeau cu puțin și se deosebeau puțin în obiceiurile lor de țărănimea forțată Noua ordine a vieții a distrus contradicțiile profunde care existau în vechea societate de sclavi Dar odată cu abolirea sclaviei, dependența unor oameni de alții nu a fost distrusă; tocmai a căpătat forme noi Țăranii, cea mai mare parte a întregii populații, și-au păstrat libertatea personală; țăranii nu erau sclavi, prinții și cavalerii nu le puteau vinde, dar țăranii erau atașați de pământul pe care îl cultivau; nu aveau unelte proprii, nu puteau să-și părăsească locuințele, trebuiau să dea o parte însemnată din recolta lor proprietarilor pământului, proprietarilor de pământ Se credea că proprietarii de pământ, în schimbul acesteia, asigurau patronaj țăranilor, îi protejează de dușmani cu puterea armelor lor, deschizând porțile castelului lor supușilor când străinii invadau țara Dar acest lucru, desigur, nu a fost un acord liber în alegerea partidelor Patronajul s-a transformat invariabil în loialitate Inegalitatea socială a societății sclavagiste s-a transformat în inegalitatea socială a societății feudale La un capăt al ei stătea țărănimea abătută, nedezvoltată, la celălalt - cavalerismul mândră, arogantă, arogantă, care făcea din sechestrul bunurilor altora legea principală a existenței sale În secolele XI-XII, această ordine a vieții a luat adesea cele mai grosolane forme În astfel de condiții, nici măcar clasele superioare nu și-au putut dezvolta în sine abilitățile umane în măsura în care au reușit sub sclavia veche Autoritățile spirituale au urmat exemplul prinților și baronilor Organizarea bisericii seamănă din ce în ce mai mult cu organizarea statului; importanța comunității creștine scade considerabil în comparație cu puterea marilor feudali ai bisericii, episcopilor și mănăstirilor Prinții înzestrează cu generozitate bisericile și mănăstirile cu pământuri, echivalându-le cu suverani seculari Biserica creștină, creată inițial pentru „mântuirea oamenilor”, se transformă într-o mare organizație economică și, în același timp, într-un instrument de oprimare a populației muncitoare Cu toate acestea, în această societate feudală vest-europeană au existat câteva trăsături care au contribuit ulterior la progresul omenirii Fragmentarea statului, independența cavalerilor au dat naștere în ei spiritului de independență; curajul violent al cavalerilor în noile condiţii a devenit baza dezvoltării individualismului, eliberării individului În plus, în societatea feudală, deja în secolul al XI-lea, s-a format o clasă de orășeni, iar în secolul al XII-lea și-a afirmat drepturile În cele din urmă, de importanță nu mică a fost faptul că în Occident existau necontenite fricțiuni între autoritățile laice și cele spirituale Clerul și, în special, papa nu au vrut să recunoască autoritatea supremă a suveranului secular În condiţiile delimitării şi opoziţiei celor două zone, a izbucnit mai puternic lupta de eliberare a oamenilor şi dorinţa de cultură seculară şi de dezvoltare a individului Oamenii din Occident au mărturisit creștinismul, religia societății antice târzii, dar sub influența noilor condiții de viață, au apărut noi trăsături în creștinism, necunoscute la o epocă anterioară În comunitățile creștine antice, mântuirea omenirii a fost înfățișată ca obiectiv îndepărtat al întregii lumi Acum ei căutau ajutor în religie în viața de zi cu zi, cu naivitatea sălbaticilor credeau în puterea misterioasă a ritualului și a rugăciunii, venerau moaștele sfinților și moaștele, trăiau în permanentă pregătire pentru a primi eliberarea de rău, în așteptarea unei miracol În toate acestea, a existat o oarecare rudenie cu vechile credințe orientale în amulete și vrăjitorie Niciodată până acum sentimentul teribilii apropieri a puterii întunecate, diabolice, nu a dominat atât de mult conștiința oamenilor ca atunci Prin rugăciune ei nu au cerut îndurare de la zeitate, cât au nădăjduit să îndepărteze puterea celor răi; a imaginat lupta dintre bine și rău în forme grosolan materiale; au căutat manifestări ale divinului în încălcarea ordinii vieții; credea că un miracol poate fi simțit cu mâna Sfinții erau considerați puternici, asemenea cavalerilor, luptători neînfricați împotriva răului, capabili să ofere asistență materială unei persoane Cu acest atașament naiv față de corpul grosolan a fost combinată abstractitatea speculației La oamenii din Evul Mediu timpuriu, setea de concepte generale nu a eșuat Imediat ce orașele au apărut, disputele filozofice au început să se desfășoare în școlile și universitățile lor, s-a discutat problema posibilității de a cunoaște lumea și de a înțelege esența unei zeități Oamenii au sacrificat de bunăvoie toată bogăția diversă a lumii pentru a apăra poziția că baza ei, sau, așa cum a fost exprimată atunci, substanța ei, sunt acele concepte generale pe care o persoană le dezvoltă în afara experienței sale de viață, prin puterea sa mintea singură Arta romanică a răspuns nevoilor simple ale societății feudale timpurii Biserica a făcut multe pentru a-și subordona complet arta Papa Grigore cel Mare a crezut că arta ar putea deveni o Scriptură sacră pentru analfabeti Operele de artă medievală sunt într-adevăr de natura ilustrațiilor; în pictură, o importanță atât de mare se acordă inscripțiilor ( , cf ) încât explicațiile crunte asupra vazelor grecești nu au avut niciodată S-au cheltuit nemăsurat mai mulți bani pentru construcția și decorarea bisericilor decât pentru arta seculară Cu toate acestea, acest lucru nu a exclus dezvoltarea gustului artistic Sentimentul frumuseții lucrurilor nu a murit, dar a necesitat o justificare specială: atunci se spunea că lucrurile frumoase sunt o prevestire a celei cerești Aproape toată creativitatea artistică este concentrată în acest moment în mănăstiri Principalul patron al artei era clerul: episcopii și stareții mănăstirilor În secolul al XI-lea, starețul mănăstirii Monte Cassino din Italia, Desiderius, era renumit pentru pasiunea sa pentru artă și a comandat obiecte de aur, emailuri, bronzuri și artiști bizantini pricepuți din Constantinopol pentru a decora biserica mănăstirii Episcopul german Bernward de Gildesheim a arătat nu mai puțin zel în a patrona artele; presupune chiar că el însuși și-a încercat mâna la artă Starețul mănăstirii Saint Denis de lângă Paris, Suger a condus o amplă activitate de construcție, a acționat ca inițiator al unei mișcări artistice care avea un mare viitor Artiștii nu erau un simplu instrument în mâinile clerului, așa cum erau considerați atunci, dar încă nu aveau ocazia să se dedice liber activităților lor artistice Nu e de mirare că redactorul tratatului de artă, călugărul Teofil, învață didactic că arta trebuie practicată „de dragul viitorului fericire " Maeștrii nu erau încă atât de conștienți de treburile artei încât să discute despre sarcinile lor creative Tratatele medievale sunt pline de sfaturi practice, rețete pentru producția de opere de artă Sunt mai mult ca cărți de bucate decât cărți de artă Cu toate acestea, oamenii din acea vreme descoperă un mare dar artistic, integritate și putere de imaginație în creativitate Baza artei romanice a fost, în primul rând, tradiția artistică locală care se dezvoltase în Occident în primul mileniu Alături de aceasta, influențele Bizanțului, Siriei, Mesopotamiei și Iranului au jucat un rol semnificativ În ciuda dezbinării popoarelor, Occidentul medieval a cunoscut cea mai puternică influență a Orientului medieval Odată cu aceasta, în perioada romanică, interesul pentru antichitate, în special pentru monumentele Romei antice, nu a scăzut (ceea ce justifică însuși termenul de „romanic”) Aceste monumente au fost constant în fața ochilor oamenilor medievali din Italia, sudul Franței și Germania Chiar și în îndepărtata Saxonia, Bernward de Guildesheim aruncă o coloană cu reliefuri în imitație a celebrei coloane a lui Traian Desigur, toate aceste influențe nu exclud independența creativă maeștri ai vremii Stilul romanic se remarcă prin eterogenitatea extremă a manifestărilor sale; căutări îndrăznețe pentru nou există alături de forme profund înapoiate, păstrate de mult timp Toată arta romanică este lipsită de integritatea și armonia etapelor ulterioare, dar, pe de altă parte, se poate simți viața clocotită, căutările diverse și o putere creativă enormă în ea Obiceiurile dure ale Evului Mediu, războaiele feudale nesfârșite, dreptul la forță brută, instinctul practic al oamenilor de atunci - toate acestea s-au manifestat în castelele epocii romanice Dintre acestea, cele mai bine conservate, în ciuda modificărilor ulterioare, sunt cetatea domnească Wartburg din Germania (secolul XI), orașul fortăreață Carcassonne din Franța (secolul XIII) și castelul Pierrefonds (secolul XIV), care, în ciuda timpul târziu de apariție, se învecinează cu tipurile vechi (p ) Este greu de crezut că castelele medievale au fost create de oameni care au crezut orbește în forțele misterioase care însoțesc fiecare pas al unei persoane Când și-au construit fortificațiile, oamenii medievali au acționat în mod consecvent, sobru, logic și s-au bazat doar pe propriile forțe și calcul Frumusețea deosebită a acestor castele romanice este scopul lor principal - să servească drept o apărare de încredere împotriva atacatorilor în timpul asediului, să-i ajute pe cei asediați să reziste asaltului În timpul construcției cetăților, a fost ales un loc pe o pantă înaltă deasupra unui râu sau a unei mări, care a servit ca o apărare naturală și a făcut posibilă economisirea atât a materialului, cât și a forței pentru o mai mare întărire a altor părți Natura locului unei astfel de cetăți a determinat adesea planul său greșit Era înconjurat din toate părțile de un șanț larg și de ziduri înalte, netede, din pietre uriașe Zidurile se terminau de obicei în creneluri, în spatele cărora asediații se puteau ascunde, turnând smoală fierbinte asupra inamicilor Turnuri de veghe cilindrice stăteau la colțurile cetății și de-a lungul zidurilor Erau despărțiți unul de celălalt de nu mai puțin de patruzeci de metri, deoarece armele medievale atingeau doar această distanță Amplasarea turnurilor era supusă unei ordini stricte: toate erau interconectate și, în același timp, fiecare dintre ele avea un sens independent, era o mică fortăreață Capturarea unuia dintre turnuri nu a însemnat capturarea întregii cetăți Capturarea cetății nu i-a forțat pe cei așezați în turn să se predea O atenție deosebită a fost acordată întăririi intrării; un pod mobil ducea la el; pe părțile laterale ale portalului, strâns înghesuit, se ridicau două turnuri mari În mijlocul cetății se afla o curte vastă și deschisă, unde se desfășura viața interioară a locuitorilor săi Era înconjurat de clădiri rezidențiale și de birouri Miezul cetății era așa-numitul donjon; în cetăţile mici era clădirea lor principală Această mică fortăreață din interiorul unei cetăți, un turn uriaș masiv cu mici trauri de ferestre, a servit drept ultimă fortăreață pentru cei asediați Când au urcat scările donjonului, acesta a devenit complet inexpugnabil La etajul inferior au lânceit captivii domnului feudal, pentru care sperau să obțină o răscumpărare, la etajul doi erau locuințe ale proprietarului castelului, iar la etaj locuiau servitorii Acoperișul a servit drept post de observație optsprezece Formele exterioare ale arhitecturii medievale fortificate se remarcau printr-o mare simplitate și simplitate: nu existau fațade elegante, nici decorațiuni, nici motive arhitecturale care să nu fi fost justificate prin sensul lor direct ( ) Cu toate acestea, cetățile romanice conțin artă într-o măsură mult mai mare decât multe clădiri bogat decorate din timpurile moderne Viața de atunci nu era grea; omul s-a exprimat pe deplin în apărarea căminului său și a lui însuși; de aceea, urmând aceste nevoi, constructorii de castele romanice au exprimat fidel în piatră întregul adevărat caracter al vieții lor Ulterior, romanticii, cu cultul lor al castelelor și turnurilor medievale, erau predispuși la exagerare; dar totuși au putut să-și creeze „poezia ruinelor” numai pentru că semințele poeziei adevărate erau conținute chiar în aceste castele Fiecare zid, fiecare crenel, fiecare turn care iese din zid, cu ferestrele sale parcă mijite, poartă pecetea sistemului de viață al acelei epoci; ochiul ghiceste involuntar în ele, parcă, gestul pietrificat al războinicilor medievali, o expresie a puterii lor indestructibile Un farmec considerabil este atașat castelului medieval și locației sale; cu toate acestea, oamenii din Evul Mediu îl admirau cu greu ca fiind romantici De asemenea, cavalerii au vrut să transforme natura însăși într-un asistent în luptele cu inamicul; castelul trebuia să exprime ideea de a subordona districtul domnului feudal Alpatov, vol I În castelele romanice, trăsăturile stilistice generale ale arhitecturii epocii romanice au fost relativ puțin exprimate Dar totuși merită să comparăm zidurile medievale cu vreo cetate răsăriteană ( , cf ), și vom observa că în cetățile medievale ale Apusului, cu turnurile lor înțesate și lacune formidabile, există o putere mai impresionantă, mai multă expresivitate decât în monumentele antichității și, în același timp, această forță interioară se îmbină în ele cu liniștea exterioară, pe care generațiile ulterioare nu l-au putut realiza mai târziu Multe orașe romane antice erau goale în Evul Mediu; turme de oi cutreierau străzile lor, porcii alergau; Pământurile pustiite au fost aratate de locuitori pentru grădini de legume Uneori, întreaga populație cu casele lor se afla în centrul vechiului oraș roman, pe teritoriul amfiteatrului său, și fugea în spatele zidurilor sale, ca într-o cetate În unele orașe medievale s-au păstrat străzile drepte ale orașului castr roman Originalitatea planificării medievale este cea mai pronunțată în mănăstiri În cele mai vechi dintre ele, tradițiile antice au fost păstrate; constructorii mănăstirii San Gallen, al cărei plan a ajuns până la vremea noastră (p ), se pare că au pornit de la tipul vilei romane de țară Centrul planului era o curte pătrată deschisă, înconjurată de o galerie acoperită Curtea a servit drept loc în care se desfășura viața ceremonială a mănăstirii, în galeriile acoperite oamenii se ascundeau de căldura verii Pe latura de nord, o gamă înaltă a bisericii mănăstirii se învecina cu curtea, închizând-o de vânturile reci Pe latura de est, curtea limita locuințele, dormitoarele călugărilor Urmează biblioteca, camera cărturarilor, casa ospitalieră Pe partea de nord a templului se afla casa starețului Anexele au fost concentrate pe partea de vest Mănăstirile nu au luat parte la războaiele feudale și, prin urmare, zidurile lor nu au fost fortificate În planificarea mănăstirii, sunt izbitoare distribuția rezonabilă a spațiilor în funcție de nevoi și alocarea în partea centrală a templului și în curtea deschisă Dar totuși, clădirile individuale nu s-au remarcat prin izolarea și completitudinea lor, ca în ansamblurile antice (cf ); nici nu au fost construite în strictă simetrie, ca în planurile ceremoniale ale Romei (cf p ) Catedrala domină prin volum, curtea prin spațiu, dar catedrala este pe jumătate închisă pe o latură, curtea nu este complet închisă; în felul acesta, părţile constitutive ale planului intră într-o interacţiune complexă, parcă pătrunzând unele în altele, ca părţi ale unei compoziţii picturale romanice (cf ) În mănăstirile de mai târziu, moștenirea romană nu este atât de vizibilă și invers, asemănarea cu fortificațiile este mai puternică În mănăstirea Saint Foy din Conques, Franța ( ), o catedrală romanică din secolul al XII-lea se înalță, cu turnurile sale cu vârfuri, deasupra clădirilor monahale din jur și a caselor faubourgului Aceste turnuri nu au nicio semnificație de cetate aici; alocarea axei mijlocii îndeplinește, în primul rând, cerințele gustului arhitectural predominant Ridicată deasupra acoperișurilor caselor, catedrala a devenit vârful întregului grup dezordonat și pitoresc de clădiri Era situat pe cel mai înalt loc, era vizibil din toate părțile, încununa panorama orașului, cu turnurile sale ascuțite exprimând parcă în cea mai mare măsură acele forțe care erau închise în acoperișurile în frontone ale caselor Dar tot ceea ce în cetăți răspundea nevoilor vieții, nevoilor materiale, a căpătat aici o expresie artistică, morală Turnurile de veghe umbriau casele cu turlele lor, așa cum în Atena antică sulița lui Pallas a umbrit orașul pe care îl păzea Îmbinarea catedralei și a caselor într-o singură compoziție arhitecturală a fost ceva complet nou în istoria arhitecturii Chiar și în orașele elenistice, peripterul, inclus în alcătuirea pieței, și-a păstrat izolarea (cf ) Adevărat, în ansamblul urban romanic, locul dominant a aparținut catedralei, o clădire de biserică Cu toate acestea, această contopire a catedralei cu casele promitea în viitor pătrunderea principiului lumesc în arhitectura bisericii În orașele antice franceze, precum Cambrai, imortalizate astăzi de Marcel Proust în romanul său În căutarea timpului pierdut, catedralele romanice, cu zidurile lor crăpate și acoperite de iederă, se contopesc cu întregul aspect al orașului, devenind o trăsătură inseparabilă a fizionomiei sale Ei încununează cu mândrie orizontul orașului, închid străzile liniștite și pustii cu pereții lor netezi, fațadele lor maiestuoase se văd pe piața principală Martori tăcuți ai vieții zgomotoase a orașului, sunt ca o cronică de piatră a istoriei sale de secole Catedrala a fost cea mai semnificativă creație a arhitecturii romanice La origini, a fost asociat cu vechea bazilică creștină Monumentele Orientului au avut și ele o influență semnificativă asupra lui Și totuși, catedrala romanică este întotdeauna ușor de distins de vechile bazilici creștine și de bisericile cu cupole din Siria și Asia Mică Frumusețea nobilă severă a catedralei romanice nu poate umbri nici măcar catedrala gotică cu splendoarea și strălucirea ei Sarcina principală a catedralei romanice este să servească drept loc în care comunitatea intră în contact cu puterile superioare Zeitatea nu a fost ascunsă de ochiul uman, ca în templul egiptean Se credea că este invizibil lângă oameni în timpul serviciului Spre deosebire de templul bizantin cu înțelegerea sa alegorică a sacramentului, în catedrala romanică prezența unei zeități în timpul slujbei era înțeleasă mult mai literal și chiar material Acest lucru este valabil și pentru bisericile monahale, unde frații căutau purificarea în rugăciunea zilnică, și pentru numeroasele biserici ridicate peste mormintele sfinților Mulți pelerini s-au adunat aici în căutarea harului și a vindecării Aici, în cripte, adânc în pământ, întunecate ca beciurile, se păstrau morminte ale episcopilor și ale unor persoane nobile și se păstrau moaște, expresie materială a sfințeniei Adesea racla era ridicată pe un altar înconjurat de un ocol — pelerinii treceau de-a lungul ei, obținând astfel acces la relicve, asigurându-se de existența lor reală (cf p ) Nava principală longitudinală, mărginită de două sau patru nave laterale, servea drept sediu al comunității Semicercul altarului principal și alături sunt numeroase abside mici cu altarele lor dedicate * sfinții individuali - un fel de expresie a politeismului - erau destinati clerului și, ca semn al superiorității clerului față de laici, nivelul podelei acestor părți se ridica deasupra podelei navei principale a templului Deasupra intersecției navelor longitudinale și transversale, în partea centrală a templului, se ridica turnul principal; aici era centrul întregului templu, iar turnul a servit ca semn al acestui lucru; ea, ca un monument, s-a ridicat deasupra restului turnurilor ( ) Catedrala a răspuns astfel nevoilor necomplicate ale unei persoane medievale: să ascundă un altar în subteran, să atingă o minune, să vadă un sacrament pe un altar deschis, să se simtă membru al unei comunități și să anunțe acest cartier îndepărtat Toate acestea se exprimă în forme care amintesc de principalele forme ale arhitecturii civile: catedralele romanice se aseamănă cu castelele romanice Au ziduri puternice, impenetrabile, cu ferestre înguste, turnuri mărginesc intrarea; alte turnuri de veghe se ridică în lateral; in centru se inalta turnul principal, ca un donjon; dedesubt este o temniță Constructorii au reușit să dea o expresie arhitecturală perfectă acestei idei simple de catedrală romanică Structura principală a incintei catedralei romanice cu navele sale longitudinale și transversale, cu curbele de altar mari și mici și reticulele înalte, a fost dezvăluită în compoziția exterioară a clădirii cu atât de completă încât nu a mai avut loc în nicio altă epocă Arhitecții din vremea noastră apreciază foarte mult această trăsătură a arhitecturii romanice: o văd ca un semn al veridicității oamenilor de atunci, care nu doreau să mascheze clădirea cu o fațadă frumoasă Dar, în înțelegerea unei persoane medievale, această trăsătură a compoziției catedralei romanice avea încă o semnificație specială Spațiul însuși joacă un rol mai mare într-o catedrală romanică decât în arhitectura romană și chiar romană târzie (cf ) Ea capata caracterul unui volum inchis, inconjurat pe toate laturile de o masa de piatra În temnițele întunecate ale criptei, se îngroașă, devine impenetrabilă, aproape ca o piatră Aceasta reflectă originalitatea gândirii medievale, atașamentul omului medieval față de expresia materială și tangibilă a spiritualului și a misteriosului Toate acestea amintesc oarecum de cele mai primitive forme de arhitectură (cf ) Dar în cele mai bune clădiri romanice, compoziția se remarcă printr-o mai mare bogăție, diversitate și disecție, aproape ca compoziția clasică a anticilor (p , cf p ) Dedesubt, pe latura vestică a catedralei, se află capele semicirculare, când mai înalte și mai late, când mai jos și mai înguste; deasupra lor se ridică ușor circumambularea altarului; la rândul său, semicercul altarului închide pătratul încrucișării, de care brațele navei transversale se lipesc din lateral Peste toate acestea se ridică cu mândrie un turn încoronat cu turlă ( ) Găsim aici o comparație de valori egale, și o creștere treptată a volumelor, și un contrast de forme semicirculare și dreptunghiulare și, în final, mișcare impetuoasă Tratamentul zidului corespunde și acestei varietăți de volume: capele cilindrice cu lame alternează cu matrice cubice; toate părțile sunt legate printr-un ritm neted de arcade semicirculare Este necesar să se compare compoziția templului romanic cu compoziția contemporană a templului indian ( , cp cincisprezece) Vom vedea apoi că, în ciuda absenței unui mandat, clădirea romanică este construită mai logic și consecvent și mult mai aproape de arhitectura clasică decât clădirea din Est, cu masa sa nedivizată aparent umflată În arhitectura romanică a fost definit complet un tip special de compoziție arhitecturală, pe care nici Grecia, nici Roma nu l-au cunoscut Ordinea antică a permis compararea mai multor niveluri, dar fiecare nivel a trăit o viață independentă Acest lucru se vede clar chiar și în Colosseumul roman ( ) În arhitectura romanică, formele tradiționale romane, cum ar fi arcadele, stâlpii și coloanele intră în contact mai strâns În arcada romanică ( ), interdependența părților sale individuale este clar exprimată; adesea un arc acoperă un alt arc sau un întreg grup de arcade mici; arcul mai convex al primului plan iese din arcul celui de-al doilea plan, iar aceste relații sunt exprimate clar chiar și în zidăria însăși La rândul lor, semicoloanele, cu capitelurile lor cubice, intră în perete sau stâlp și formează mănunchiuri Un mănunchi de coloane formează un grup în bloc Zidul devine mai disecat, eficient decât în arhitectura romană (cf ) Meșterii romanici cu mare fler conturează gradația planurilor, alternanța semicoloanelor și stâlpilor, conferă bogăție tuturor formelor arhitecturale În bazilicile creștine antice, impresia interiorului era determinată de două rânduri de coloane și de un zid masiv deasupra acestora (cf ) În unele cazuri, colonadele erau separate de zid printr-o cornișă orizontală În arhitectura romanică ( ), pereții laterali au devenit mai „grei”; diviziunea în curele dispare; arcurile se întind pe mai multe rânduri; coloanele de sub ele, alternând cu stâlpii, par să numere ritmul și să scoată în evidență accentele Acest ritm uneori oarecum intruziv al templelor romanice este comparat cu construcția de versuri în limbi noi cu silabele și rimele sale accentuate și neaccentuate, pe care antichitatea nu le cunoștea Interioarele romanice timpurii par să se miște încet și puternic; lasă o impresie de grandoare calmă Căutarea articulației ritmice a pereților laterali a determinat în cele din urmă structura interiorului bisericii romanice Templele timpurii învecinate în Germania cu perioada otoniană au fost acoperite cu un tavan plat Mișcarea ritmică se exprima doar în dezmembrarea pereților laterali Cu toate acestea, deja în secolul al XI-lea, arhitecții romanici au avut dorința de a conecta mai eficient cei doi pereți laterali ai navei principale cu un singur strat Găsim multe soluții diferite la această problemă: într-un număr de biserici normande, doar nava de mijloc este acoperită cu un tavan plat, iar bolțile sunt folosite doar în navele laterale; la Notre Dame du Port la Clermont-Ferrand, nava principală este acoperită cu o boltă de butoi; în corul bisericii Saint Benois sur Loire și Saint Cernin din Toulouse, această boltă este împărțită de arcuri de centură ( ) Dar bolta cu butoi interferează cu iluminarea și face o impresie grea; aceasta a făcut necesară acoperirea navei principale cu bolți în cruce Bolta în cruce este formată din două, parcă, bolți de cutie întrepătrunse Nava medie era adesea acoperită cu bolți în cruce pătrate mari; acestor bolți în cruce li s-a răspuns în laturi mai înguste pe nave una sau două bolți mici în cruce (p ) Această soluție este denumită în mod obișnuit „sistem conectat” Îl găsim în forma sa cea mai pură în Braunschweig și într-o serie de alte catedrale germane Într-un sistem coerent, nevoile artistice de ritm au fost satisfăcute printr-o distribuție rezonabilă și interacțiune a forței și rezistenței În cele două sute de ani de existență, arhitectura romanică a parcurs un drum lung de dezvoltare decât modul prin care a trecut arhitectura Orientului antic în milenii În această evoluție de la formele aspre, grele ale perioadei otonice până la deciziile mature de la mijlocul secolului al XII-lea, nu este greu de văzut o expresie a curioasă a minții, curajul îndrăznei și, cel mai important, o scop clar În această dezvoltare s-a manifestat unitatea întregii arte romanice, deși această unitate nu exclude existența școlilor locale, fiecare cu înfățișarea sa Abundența școlilor romanice s-a datorat în mare măsură dezbinării zonelor individuale sub feudalism Dar mai spune că în limitele căutărilor de stil au fost permise, care au devenit ulterior baza întregii vieți artistice europene Printre școlile franceze, Burgundia ocupă primul loc Aici ordinul monahal din Cluny a dezvoltat un tip complex de biserică mănăstirească, cu multe altare, corăbii transversale și laterale Alături de tipul cistercian mai auster, uscat și zgârcit, acest tip mai bogat de templu Cluny a devenit larg răspândit în Europa de Vest Templele din Burgundia se disting prin perfecțiunea deosebită a formelor lor, ritmul moale și uniform, completitudinea și rotunjimea detaliilor, subordonarea lor pricepută întregului Templele din Pare le Monial, Orcival fac parte din cele mai bune exemple ale lor de la sfârșitul secolului al XI-lea și începutul secolului al XII-lea În biserica Saint Benois sur Loire ( , ) se observă că maeștrii burgunzi au urmat tradițiile străvechi Aproape de Burgundia sunt școlile Auvergne și Poitou, dar nu sunt familiarizați cu o asemenea perfecțiune a formei ca în Burgundia Gusturile mai aspre domnesc aici Nava centrală a templului este cufundată în întuneric adânc, deoarece nu are propriile surse de lumină, dar multe dintre fațadele templelor din Auvergne sunt acoperite cu placare colorată din roci minerale locale Templul Notre Dame la Grande din Poitiers (sfârșitul secolului al XI-lea - începutul secolului al XII-lea) este presărat cu decorațiuni fantastice bogate și reliefuri care nu pot fi găsite în alte biserici romanice O poziție specială este ocupată de școala din Normandia Templele din Caen și Bocherville se remarcă prin marea simplitate a compoziției lor, sărăcia decorațiunilor și liniștea maiestuoasă a formelor În Normandia, mai târziu decât în alte regiuni ale Franței, se folosesc acoperiri boltite ale navei principale O poziție separată este ocupată și de școlile din Aquitaine și Perigueux Aici, influența răsăriteană, bizantină, este mai puternică decât în alte școli, mai ales în utilizarea acoperirilor cupolei (Sfântul Fron în Perigueux, ) Compoziția arhitecturală a bisericilor cu cupolă romanică este mai rigidă și mai imobilă decât compoziția bisericilor bazilice Extremul opus al școlii de nord a Normandiei este școala din Provence Aici, în sudul Franței, unde romanii își găsiseră de mult o bază fermă pentru cultura lor, unde existau numeroase monumente antice (cf ), tradițiile clasice s-au dovedit a fi cele mai puternice de-a lungul Evului Mediu Poezia lirică provensală a înflorit aici în secolul al XII-lea, ereziile și curentele avansate ale gândirii medievale s-au răspândit În Provence predomină bisericile cu o singură navă, cu sală, cu formele și proporțiile lor clare, simple (Sfântul Gilles și Sfântul Trophime în Arles la sfârșitul secolului al XI-lea - începutul secolului al XII-lea) La mijlocul secolului al XII-lea se observă o renaștere deosebită în centrul Franței, în regiunea regală Ile de France Această mișcare deschide o nouă perioadă în arhitectura medievală Bisericile romanice din Germania sunt de obicei ușor de distins de bisericile romanice din Franța Templele din Saxonia cu pereții lor netezi și tavanele plate din lemn se disting printr-o simplitate deosebit de severă a formei, chiar și prin grosolănie Bisericile de la începutul secolului al XI-lea, precum Sf Mihail din Hildesheim, încă învecinate strâns cu epoca otoniană Grupul de catedrale romanice remarcabile din Renania din secolele XI-XII este mult mai apropiat de arhitectura franceza prin segmentarea formelor sale; partea de altar a Bisericii Apostolilor din Köln (aproximativ ) are o formă de trefolit în plan, pereții sunt luminați de șiruri de arcade deschise Cu toate acestea, catedralele germane, ca și catedralele din Worms și Speyer, poartă amprenta frumuseții și expresivității maiestuoase Este suficient să comparăm St Paul în Issoire ( ) cu biserica Maria Laach ( ), pentru a ne asigura de originalitatea profundă a stilului romanic din Germania În bisericile germane, formele cubice și masive sunt mai pronunțate, dar diviziunile sunt mai puțin dezvoltate; chiar și în templele Rinului, galeria deschisă de sub acoperiș cu umbrele sale adânci nu face decât să scoată în evidență masa zidului O caracteristică particulară a bisericilor romanice din Germania este turnul greu de la răscruce, cu care adesea concurează turnuri laterale nu mai puțin puternice Creșterea treptată a volumelor și curgerea lină a liniilor nu sunt familiare bisericilor germane Acest lucru le oferă o mare severitate, o expresie a forței brute, uneori un caracter războinic În secolul al XII-lea, arhitectura germană a rămas în urma francezii în dezvoltarea sa În acești ani, arhitectura s-a confruntat cu sarcina de a dezmembra clădirea, sarcina de a crea noi tehnici de construcție În aceasta, maeștrii germani nu aveau nici o mare experiență, nici o mare ingeniozitate În secolul al XII-lea, arhitectura romanică s-a răspândit în toată Europa, dar a apărut peste tot în manifestări deosebite În Anglia, stilul romanic s-a dezvoltat în principal după cucerirea normandă de la mijlocul secolului al XI-lea Catedralele romanice timpurii engleze sunt aproape de școala normandă a Franței și păstrează acoperișuri plate, dar deja în secolul al XII-lea, catedralele romanice din Anglia capătă o amploare grandioasă și depășesc monumentele continentului în splendoarea lor (Ely, - DIN ani, Durham, - ) Stilul romanic pătrunde în Spania din Franța și, dezvoltându-se în Castilia și Aragon, experimentează influențe maure Arhitecții spanioli în loc de arcade semicirculare romanice folosesc de bunăvoie arcuri de potcoavă Stilul romanic își găsește o paralelă proprie în Rusia, în secolele XII-XIII, în templele lui Vladimir și Suzdal, deși aparțin tipului bizantin, păstrează un simț clasic al proporției în compoziție, lejeritate și eleganță în tratarea zidurilor și sunt incluse în istoria artei antice rusești De o importanță deosebită pentru soarta ulterioară a arhitecturii vest-europene a fost dezvoltarea stilului romanic în Italia A primit o distribuție specială aici, în Lombardia și în Toscana Arhitecții lombardi au jucat un rol important în dezvoltarea structurii boltite (Sant'Ambrogio din Milano, - ); au început devreme să pună în evidență scheletul clădirii, conform unei tradiții care provine din Roma antică și a fost dezvoltată mai ales în gotic Multe temple ale școlii toscane au fost acoperite cu incrustații de marmură; o alternanță clară de plăci alb-negru a slăbit oarecum impresia unei mase grele a zidului, a adus mai multă armonie (San Miniato, lângă Florența, sec XI) Înțelegerea unei forme arhitecturale complete și clare a fost foarte dezvoltată în arhitectura romanică a Italiei Aceasta nu a fost o simplă imitație a monumentelor clasice Percepția antică a subsolului formei armonice a existat în Italia de-a lungul Evului Mediu Acest lucru a permis maeștrilor italieni să o arate chiar și în acele cazuri când au urmat tipurile arhitecturale general acceptate în Evul Mediu Clădirile din Pisa, botezul, catedrala și turnul înclinat ( ) sunt exprimate în cele mai simple forme de cub și cilindru Generațiile care au lucrat la crearea acestui ansamblu nici nu s-au gândit la contopirea acestor forme, așa cum se proceda de obicei în Germania (cf ) În Italia, multă vreme, clopotnițele au fost amplasate puțin mai departe de catedrală Fiecare clădire a ansamblului pisan iese în afară, rotunjindu-și liber volumul, clar vizibil în forma sa, cu o suprafață fin lucrată de șiruri de coloane de marmură albă Nu există niciun efort formidabil sau tensiune excesivă în aceste clădiri Poate că, pentru constructorii romanici din nord, aceste clădiri italiene ar fi putut părea oarecum reci în nouăsprezece perfecțiunea sa, dar tocmai aceste trăsături ale artei romanice a Italiei au jucat ulterior un rol important în formarea unui nou stil Arhitectura romanică definește aspectul multor orașe italiene până în prezent De îndată ce s-au format comunele urbane din Italia, s-au asigurat ca piețele, primăriile, palatele și catedralele să fie construite în stil romanic Arta romanică - statui, reliefuri, sculptură decorativă, picturi, miniaturi și sticlă colorată - se remarcă prin marea eterogenitate a stilului său Aici este mai dificil să se facă distincția între școli decât în arhitectură, deoarece mult depindea de diferitele sarcini care au fost rezolvate de tipurile individuale de artă În arta vizuală romanică timpurie, există o trezire vizibilă a înclinațiilor care amintesc de arta popoarelor înapoiate; acest lucru este deosebit de puternic în acele părți în care romanii nu au lăsat o moștenire artistică; dar această direcţie pătrunde în toată arta epocii romanice Masele au jucat un rol mai mare în societatea feudală decât în societatea antică de sclavi; arta era adresată întregii populații, care la acea vreme se afla într-un stadiu scăzut de dezvoltare mentală Necesitatea acestui lucru ar fi trebuit să fie luată în considerare de către cler în „predicile lor în piatră” Mai mult, atât ea, cât și nobilimea feudală nu erau departe mental de țărănimea medievală Desigur, descendenții barbarilor care au venit în Europa în secolele XI-XII nu semănau cu acei barbari care trăiau cândva în păduri dese și ridicau idoli Dar vechile concepte erau ferm înrădăcinate în mintea lor, creștinismul nu a putut eradica obiceiul de a adora obiecte asociate cu credința în puterea miraculoasă a relicvelor Călugării înșiși au fost departe de a fi întotdeauna capabili să se ridice deasupra superstițiilor Animalele, care în ornamentul germanic antic erau o expresie a vieții naturii, devin acum un diavol, sunt văzute ca întruchiparea forțelor diabolice întunecate Adesea, meșterii romanici își împrumută motivele animale din Orient: țesăturile sasanide au fost subiectul imitației lor Dar oamenii și-au pierdut relația directă cu animalele: animalele au devenit pentru ei întruchiparea răului inuman Nu e de mirare că în Evul Mediu diavolul era imaginat cu coarne, copite și coadă Aceste obsesii diabolice nu pătrund întotdeauna în locurile sfinte din interiorul templului, dar ele, ca o forță neagră, își acoperă pereții exteriori într-un stol dens In fata intrarii in catedrala sunt asezati lei uriasi chinuind miei; ei ar trebui, ca taurii asirieni, să servească pentru a îndepărta răul, dar ei înșiși poartă amprenta unei forțe malefice, a cărei prezență l-a derutat pe omul medieval Monștrii de bronz țin clanțe în gură, adesea capetele de grepshiko® pe care le-au înghițit se uită din gură Măști groaznice împodobesc capitelurile templelor, ascunse în ornamente împletite, servesc drept console și acoperă pereții Chiar și în reprezentarea scenelor sacre, animalele ocupă un loc proeminent: Alpatov, vol I Maeștrii romanici îl reprezintă adesea pe Daniel în groapă, înconjurat de lei ( ), Ezechiel alături de viziuni groaznice despre animale (Suyak), Gherasim, care a îmblânzit fiara cu rugăciune Dar acești monștri romanici sunt profund diferiți de imaginile animalelor din Orient (cf ) Înzestrate cu o expresivitate extraordinară, ele arată ca niște caricaturi urâte, cu care Leonardo și-a pătat ulterior manuscrisele Uneori, acești monștri nu sunt atât de groaznici, ci distrași și amuzanți, precum măștile de carnaval cu grimasele lor batjocoritoare ( ) Toată această lume de monștri și ciudați a oferit hrană atât de bogată pentru imaginația omului medieval, încât zelotul evlaviei, Bernard de Clairvaux, s-a răzvrătit cu ardoare împotriva decorațiunii bisericilor de către ei Între timp, aceste jumătate de animale și jumătate de oameni au servit omului medieval ca mijloc de a recrea viața din acea latură respingătoare a ei, care era necunoscută antichității Maeștrii romanici aveau multe de povestit Pentru aceasta au folosit fiecare câmp gol al paginii, planul liber al clădirii În arta romanică a fost creat un tip de „capital narativ” Chiar și în antichitatea târzie, cu capitelul său corintic, aranjarea unei compoziții cu mai multe figuri pe capiteluri era inacceptabilă În arta romanică, alături de capiteluri strict arhitecturale ( ), capitelurile apar în întregime acoperite cu figuri convexe ( ) Un puternic, parcă trezit pentru prima dată, simțul volumului le oferă o mare expresivitate; figuri sau grupuri ies din masa de piatră; sunt nepoliticoși și neîndemânatici, ca idolii popoarelor înapoiate (cf , , ) În comparație cu relieful antic, aceste reliefuri romanice par să vorbească Vedem corpuri cu cap mare, mâini uriașe, animale umanoide ciudate Dar este uimitor că aceste figuri, care abia au avut timp să apară, sunt deja pline de o putere spirituală extraordinară, își întind mâinile cu rugăciune, îmbrățișează și își îndreaptă privirea către cer În aceste corpuri, puterea morală a unei persoane strălucește deja În relief, compus în întregime din corpuri și volume umane, figurile sunt legate și formează o țesătură coerentă Această direcție a artei romanice este reprezentată de o serie de uși de bronz, în care istoria biblică și evanghelică este prezentată în mod emoționant și expresiv (ușile Gildesheim, începutul secolului al XI-lea, ușile Korsun, mai precis ușile Magdeburgului din Novgorod, c - ) Pe suprafața plăcilor metalice sunt situate figuri puternic convexe, fie umplând îndeaproape întregul plan, fie, dimpotrivă, lăsând liber un câmp mare Aceste imagini brute, uneori stângace, au o putere picturală considerabilă Aceasta este adevărata Evanghelie pentru analfabeti În scene precum „Expulsion of Paradise” sau „Cain kills Abel”, sensul simplu a ceea ce se întâmplă și rolurile personajelor sunt ghicite dintr-o privire În arta romanică, după o lungă pauză, sculptura rotundă renaște din nou Acest tip de artă, cu excepția rarelor imitații ale statuilor antice, aproape că a dispărut în primul mileniu al erei noastre Ideea zeilor păgâni a fost invariabil asociată cu conceptul de „statuie” Biserica creștină nu a încurajat dezvoltarea sculpturii rotunde; principalul mijloc de exprimare, de natură mai spirituală, urma să fie pictura Aceasta a fost de la un model binecunoscut în dezvoltarea artei mondiale Cu toate acestea, realitatea istorică era complexă și contradictorie În secolele - , a avut loc o renaștere a sculpturii rotunde pe o nouă bază A fost pregătit prin venerarea relicvelor, a relicvelor, a obiceiului barbar de a adora părți individuale ale corpului, mâinilor, picioarelor sau capului (un obicei care a provocat ulterior o asemenea indignare a lui Goethe) Aceste relicve erau de obicei închise în cutii din metale prețioase Capul decapitat al sfântului a dat naștere construcției unui bust, mâna era ca un fragment de statuie Statuia tronată a Sfântului Foix din Conques, o figură stângace cu capul ei imens, brațele întinse, toate atârnate cu bijuterii, arată ca un idol negru Printre statuile rotunde romanice de mai târziu se numără Hristos pe măgar, la Berlin ( ) Arată clar că sculptura rotundă era înțeleasă în epoca romanică ca în cea mai veche artă preclasică La fel ca o catedrală romanică, o statuie romanică nu este orientată către un anumit punct de vedere Statuia este concepută ca o turnare pictată, ca o figură a lui Hristos și a unui măgar; Nu degeaba au purtat-o în Duminica Floriilor, iar oamenii au urmat-o, de parcă acest lucru s-ar fi întâmplat, după relatarea Evangheliei, la Ierusalim În acest sens, sculptura romanică este apropiată de micile figurine funerare pictate ale Egiptului (cf ) Aceasta reflectă viziunea naivă asupra operei de artă ca o distribuție exactă a vieții, nerecunoașterea adevărului tradus artistic în artă Acest lucru a fost exprimat clar în reprezentarea pasiunilor în sculptura romanică Teologii ar putea argumenta despre natura lui Hristos; căci maestrul romanic, pironit pe cruce, Hristos, ca un simplu muritor, a trebuit să sufle și l-a înfățișat cu toate semnele morții pe față Într-o serie de reliefuri de la Naumburg, povestea patimii lui Hristos este spusă în imagini puternice, cu accent excesiv pe latura fizică grosolană a suferinței sale Această direcție a sculpturii romanice își găsește corespondența în miniaturile romanice Scena apocaliptică „Chemarea unui înger” ( ) este prezentată într-un singur manuscris într-un mod convex și luminos Vedem un înger cu o trâmbiță, un vultur de dimensiuni egale cu el și luna și soarele acoperite de întuneric Cerul este complet punctat cu stele ca florile, pământul este marcat cu plante Luminariile sunt prevazute cu o inscriptie; lângă pasăre sunt cuvintele: „Vulturul zburător strigă ve-ve-ve” Imaginea de profil a unui înger este combinată cu imaginea unui vultur, la fel ca în Egipt, prezentat cu aripi desfăcute Ca și în scrierea hieroglifică, figurile sunt aproape fără legătură între ele, ci doar juxtapuse simetric (cf ) Un volum puternic în sculptura romanică corespunde aici unei culori dense, dense, colorarea miniaturii în culori strălucitoare În acest sens, miniatura romanică este opusul extrem al picturii tonale bizantine cu culorile sale complementare Albastru, roșu, galben sunt culorile preferate ale miniaturiștilor romanici Liniile negre le separă brusc unele de altele Fictivitatea culorii nu este ascunsă de artistul romanic Nu degeaba poezia medievală gloriifică țara în care pasc cai roz și albaștri Aceste culori ating uneori o asemenea puritate și putere, încât este imposibil să nu se vadă în ele expresia unei figuri pătrunzătoare a pasiunii " Ilustrațiile romanice ale epopeei și cronicilor și, în special, un covor lung de la Bayeux ( ) au un caracter similar În acest covor de in cu figurile sale țesute, povestea cuceririi Angliei de către normanzi este epic și în detaliu Prezentate și pregătiri pentru război, și războaie sângeroase și bătălii navale Evenimentele care au avut loc în același timp sunt transmise ca și cum s-ar fi urmat Figurile de animale și păsări țesute în câmpurile de deasupra, și războinicii morți dedesubt, subliniază cursul uniform al narațiunii În atașamentul lor față de adevărul istoric, artiștii romani nu se tem să transmită mișcările caracteristice ascuțite, uneori urâte ale oamenilor și cailor pe care un maestru bizantin le-ar fi evitat (cf ) Asemenea pictorilor antici de vază (cf ), maeștrii romanici găsesc siluete expresive pentru a înfățișa războinicii în marș și caii crescuți, dar compoziția lor nu formează un model ritmic atât de armonios ca în pictura cu vază cu figuri negre Totuși, farmecul acestei narațiuni grafice constă în ingeniozitatea sa, în veridicitatea sa nelată, asemănătoare cu principiile unei arhitecturi de fortăreață romanice brute, dar expresive Contrar acestei tendințe, în pictura romanică, și mai ales în sculptura monumentală a secolului al XII-lea, a apărut o tendință, ai cărei maeștri au căutat să ofere imaginilor lor o spiritualitate sporită și să o transmită în forme maiestuoase și înălțate În sculptură, accentul principal al acestei tendințe a fost Burgundia Portalul Vezelay, ca multe alte temple din acea vreme, este decorat cu figura lui Hristos printre apostoli ( ) Hristos nu arată ca niște imagini bizantine cu măreția și calmul lor aproape olimpic (cf ) Compoziția portalului este concepută ca o viziune fantomatică Figura uriașă a lui Hristos, cu brațele larg deschise, domină toate celelalte Stă pe un tron, dar picioarele lui îndoite îi oferă o mare mobilitate Există și mai multă neliniște în apostolii din jurul lui, care se întorc unii către alții cu o privire nedumerită În ștampilele timpanului și în panglica îngustă a buiandrugului sunt reprezentate popoarele care au auzit propovăduirea Evangheliei Întregul grup este în mișcare Figurile par să danseze într-un mod ciudat O astfel de mișcare-dans este unul dintre motivele preferate ale plasticelor Burgundy Expresivitatea mișcării este sporită de juxtapunerea figurilor de diferite scări, mai ales de faptul că figura lui Hristos aproape se extinde dincolo de timpan Mișcarea neliniștită și pasiunea deosebesc profund portalul romanic de frontoanele grecești calm echilibrate cu statuile lor izolate (cf ) În conformitate cu sarcina principală, compoziția timpanului romanic este compusă nu numai din figuri opuse fundalului, ci și din raze transmise în piatră, nori învolburați și pliuri de îmbrăcăminte cu modele complicate Toate acestea includ figuri într-un model ornamental și fac portalul romanic legat de compozițiile medievale timpurii (cf ) Numai în timpanul romanic relieful este mai convex, figurile, deși își păstrează caracterul plat, sunt mai despărțite de fundal, pete negre pâlpâie între ele Acest se subliniază caracterul eteric al acestei viziuni pietrificate Sculptura din alte temple ale secolului al XII-lea are un caracter asemanator: Sf Lazare din Autun si Sf Pierre din Moissac În pictură, o tendință similară s-a reflectat în scenele apocaliptice ale picturilor murale ale bisericii Saint-Savin din Poitou, cu culorile lor pestrițe și contururile ondulate care sporesc mișcarea rapidă a figurilor Linia încetează să mai fie un simplu contur, dar ea însăși este plină de mișcare expresivă Chiar și în figuri individuale, în special în capul vitraliului lui Iacob de Chartres (p ), anxietatea lui își găsește expresie nu atât în expresiile faciale în sine, ci în liniile ondulate ale frunții lui, nasul înclinat, strâns comprimat buze ridate și șuvițe de păr creț barba si parul Este necesar să comparăm profilul lui Iacov cu profilul vechiului Zeus sau cu Hristosul bizantin (cf ) pentru a sesiza toată intensitatea romanului linie, o urmă în desenul unui gest liber al mâinii, care a fost evitată și de antici greci și bizantini Școala de sculptură din Burgundia se caracterizează printr-o dorință de expresivitate sporită a formelor, uneori de manierisme rafinate, ca în arhaicul târziu (cf ) Dar, cu toate acestea, în adâncul ei au apărut imagini sublim spiritualizate și poetic frumoase, ca Eva de la buiandrug din Autun ( ) Sveltețea și osezitatea ei oarecum colțuroasă o deosebesc atât de figurile grecești, cât și de fetele indiene magnifice (cf ) Este prezentat înclinat, aparent pentru a mulțumi sarcinile decorative de umplere a câmpului orizontal Printre ierburile legănătoare semi-fantastice și copacii împovărați cu fructe, Eve arată ca o sirenă fabuloasă care înoată în desișurile râului Această impresie este facilitată și de natura însăși a reliefului cu fațete multiple Aparent, în cultură, cu mult înainte de poezia și versurile provensale, exista o imagine a unei femei, plină de har și grație La sfârșitul secolului al XII-lea, în Burgundia a fost realizat un cap remarcabil de bătrân, opera lui Martin călugărul din Autun ( ) Arta medievală de aici stăpânește pe deplin mijloacele de a transfera chipul unei persoane în piatră Este posibil ca portretele antice târzii, în care s-a acordat o atenție deosebită transmiterii privirii, să fi servit drept unul dintre prototipurile maestrului romanic Dar această imagine nu găsește analogii nici în antichitate, nici în Orient Ochii larg deschiși, sprâncenele ușor ridicate și ridurile de pe frunte dau chipului o mare putere spirituală, dar în ea nu există o asemenea detaşare de lume care emană de la Buddha indian (cf ) Ochii privesc cu o privire linistita, plina de speranta, incredere in sine Aceasta reflectă înrudirea sculpturii romanice târzii cu arhaicul grec, deși maeștrii francezi, desigur, nu au vizitat niciodată Grecia Maestrul Martin nu a respectat standardele clasice stricte ale frumuseții Dar articularea clară a feței, accentul pe volumele principale și modelarea puternică a șuvițelor de păr și barbă aduc un început rezonabil acestei imagini, care este izbitoare chiar și în cele mai bune catedrale romanice ale secolului al XII-lea În același timp, în arta romanică se deschide o tendință clasică, care este deosebit de clară în Provence și în Italia, unde se hrănește cu o bogată moștenire antică Portalurile din sudul Franței descriu de obicei nu o viziune apocaliptică, ci o ascensiune Hristos, înconjurat de apostoli, este imaginea comunității creștine însăși În patimile care împodobesc fațada Bisericii Sfântul Gilles din Arles (mijlocul secolului al XII-lea), în conformitate cu învățăturile ereziei albigense, care ulterior și-a prins rădăcini mai ales în sud, chipul lui Hristos omul se află în centrul atentiei Compozițiile de aici se disting printr-o mare claritate, simplitate, ritm În apostolii în picioare ai fațadei bisericii Sfântul Trofime din Arles (mijlocul secolului al XII-lea) se păstrează trăsăturile unei statui clasice în veșminte largi prin care se vede trupul Trăsăturile moștenirii clasice sunt reflectate în sculptura romanică din nordul Italiei și, în special, în lucrările maestrului din Parma de la sfârșitul secolului al XII-lea, Benedetto Antelami Tendința clasică a apărut la începutul secolului al XIII-lea în sculptură și miniatură în Saxonia și Turingia, unde sculpturile și miniaturile bizantine dau impuls acestei tendințe S-a răspândit la începutul secolelor XII-XIII în Renania Un reprezentant remarcabil al lui în sculptura fină și orfevrărie a fost Nicolae de Verden În semnele sale distinctive niello ale retabloului Klosterneuburg ( ), figurile, cu pliurile lor moi ale îmbrăcămintei, amintesc de operele de artă bizantină și chiar de sculptura clasică (cf , ) Figurile sale bine construite nu se aseamănă cu sculptura romanică din secolul al XII-lea (cf ) Și totuși, chiar și aici, în privirea neliniștită pe care Iosif și Maria o schimbă, în unitatea întregii compoziții, în mișcarea liniei ondulate a copacului și, în sfârșit, în uriașa inscripție explicativă, mâna maestrului romanic este simțit Chiar și în astfel de lucrări de artă romanică, unde imitarea deliberată a modelelor antice este imperceptibilă, artiștii dobândesc o mare putere de expresie și laconism În vitraliul de la începutul secolului al XIII-lea, „Apariția lui Paul către Ambrozie” ( ), găsim doar două figuri; dar motivul simplu al apariției miraculoase a unui ajutor pentru o persoană suferindă este exprimat cu atingere umană Paul se aplecă peste patul Ambroziei adormite; Patul lui Ambrose este așezat ușor oblic, de parcă bărbatul adormit s-ar ridica spre el Un lekythos grecesc din secolul al V-lea prezintă și un fenomen misterios (cf ) Dar maestrul antic a subliniat izolarea figurilor unui tânăr elegant și a unei fete fermecător de frumoasă Chiar și în miniaturile bizantine, cu sentimentul lor mai accentuat (cf ), nu există o asemenea putere a iubirii, o atracție atât de puternică a oamenilor unii față de alții, ca în această simplă compoziție romantică Nu există un model vizibil de linii în el, dar contururile aspre rotunjite ale figurilor sunt aduse în armonie cu cadrul oval și sunt supuse unei chei ritmice Punctul culminant al artei romanice este sculptura portalului de vest din Chartres ( ) Sculptura din Chartres ocupă un loc de mijloc între școala sudului și tradițiile sculpturii din Burgundia, la fel cum Attica ocupă un loc de mijloc între Peloponez și Asia Mică Contopindu-se cu stâlpii subțiri care încadrează portalul, statuile lui Chartres sunt pline de un impuls rapid; statuile în sine sunt aproape egale cu coloanele Pliurile îmbrăcămintei, care cad, formează linii paralele regulate, asemănătoare flutelor Dar aceste linii nu cad ca faldurile cariatidelor din Erhtheion (cf ) La figurile Chartres, zvelte ca niște tulpini, mișcarea, ca sucul, se ridică în sus și se termină, ca o floare delicată, cu capete spiritualizate Această mișcare are o mare expresivitate: conține atât o anticipare solemnă, un impuls spiritual, cât și o viteză, și în același timp o forță activă curajoasă care depășește imaginea contemplativă a Orantei bizantine (cf ) Prin modelul fracționat al pliurilor de îmbrăcăminte, pieptul ușor marcat al uneia dintre figurile feminine din Chartres este clar vizibil O oarecare uscăciune și chiar manierism a interpretării operelor burgunde (cf ) lasă loc la Chartres simplității maiestuoase a formelor și plasticității delicate a corpului Granița dintre romanic și gotic cade în momente diferite în diferite țări și în diferite forme de artă În arhitectura franceză este în jurul anului , în sculptura franceză în jurul anului În Germania, punctul de cotitură vine și mai târziu În arta gotică, multe trăsături ale artei romanice ating o mai mare maturitate și puritate a expresiei Acest lucru se aplică și compoziției templului și înțelegerii sculpturii și picturii Dar în arta gotică, cu mișcarea ei intensă, transformându-se uneori în rafinament, multe dintre virtuțile stilului romanic se pierd: calmul, încrederea și puterea sa În orice caz, semnificația artei romanice este departe de a fi epuizată prin faptul că a servit drept pas care duce la gotic Arta romanică în sine are o mare valoare artistică Arta romanică are puncte de contact cu arta bizantină și cu arta islamică care s-a dezvoltat în aceiași ani Dar maeștrii romanici au fost mai îndrăzneți decât bizantinii, uneori într-un mod cu totul barbar, cu tradiția clasică, iar asta i-a ajutat să fie mai originali Maeștrii romanici au fost atrași de alte aspecte ale antichității decât bizantinii: bizantinii au continuat tradiția picturii antice târzii și a arhitecturii spațiale; dimpotrivă, maeștrii romanici au gravitat spre tridimensionalitatea sculpturii antice și au dezvoltat principiul plastic în arhitectură Monumentele romanice sunt inferioare monumentelor islamice în subtilitățile execuției Avantajul lor este în expresia forței și materialității, umanitatea În monumentele de arhitectură romanică există mai multă disecție ( cf ), în artele plastice este mai multă profunzime de simțire ( cf ) Amprenta gustului barbar în arta romanică a avut o mare însemnătate istorică; aceasta a scos la iveală subfundamentul esenţial al întregii arte vest-europene Arta romanică a luat contur în epoca iobăgiei; dar, în expresia figurativă a lui Engels, între sclavul antic și iobagul medieval stătea țăranul franc liber Multe aptitudini, vederi, credințe, idei morale ale acestui timp liber s-au păstrat în grosimea maselor Oamenii au fost o forță cu care trebuia să ia în considerare creatorii artei romanice În arta romanică se află rădăcinile artei țărănești a noului timp cu modelele sale, broderii, sculpturi, în care multe motive dezvoltate în secolele XI-XII s-au repetat din secol în secol În condițiile inegalității de clasă în societatea feudală, aceste motive și gusturi populare nu au putut fi dezvoltate în continuare Ele se infiltrează și în arta vest-europeană de mai târziu: găsim o putere populară în imaginile lui Giotto și în pictura lui Caravaggio și, uneori, la Rembrandt, în special în gravura sa „Golgotha” ( ), care amintește de un relief romanic Ceea ce face arta romanică deosebit de atractivă este noul eroism care, după prăbușirea societății antice, a căpătat forme finite în secolele XI-XII Vico a vorbit și despre revenirea omenirii la vremurile homerice, iar Marx a remarcat „adevărul simț al măreției” din Evul Mediu Adevărat, în Evul Mediu numai nobilimea poseda toate avantajele sociale și beneficiile materiale, poziția straturilor inferioare era dureroasă și neputincioasă, dar cavalerismul în secolele XI-XII nu era încă rafinat decadent, ca în secolele XIII-XIV și mai ales mai târziu Spre deosebire de vechiul patriciat roman, care era mândru doar de nobilimea sa, în cavalerismul medieval timpuriu importanța era acordată meritului personal Nu e de mirare că au spus la inițiere: „Sois preux” (Fii curajos) Nu e de mirare că legendele ulterioare ale aventurilor și faptelor cavalerești ar putea captiva inima nobilă a lui Don Quijote Puterea oamenilor medievali stătea în relația lor imediată, directă cu lumea; lucrurile erau numite după numele lor propriu; oamenii păstrau încă o simplitate considerabilă a relaţiilor între ei Chiar și în Nibelungen, Siegfried, în loc să reverse dragoste, visează direct să se culce cu Brunhilda Debutul Evului Mediu a marcat sfârșitul culturii antice Dar în epoca formării unui stil romanic matur, antichitatea, parcă, se ridică transfigurată Omenirea a putut să se ridice în secolele XI-XII la un nivel nou și, în unele privințe, la un nivel superior în comparație cu cultura antică După mii de ani de dezvoltare, a ieșit din încercările sale îmbogățit, cu o înțelegere mai profundă a lumii și a omului Pe baza acestei experiențe, chiar și în prima jumătate a secolului al XII-lea, Abelard a putut apăra sentimentul iubirii cu o pasiune necunoscută nici măcar lui Alcaeus și Safo Adevărat, cei mai buni maeștri ai Renașterii, inclusiv Michelangelo, au dat deoparte Evul Mediu barbar și au gravitat către antichitate Dar nu vom înțelege Sabaotul său puternic sau Ezechiel furios dacă uităm că imagini precum Chartres Jacob (p ) au fost predecesorii lor îndepărtați CAPITOLUL Așa că și-a gândit: „Cum îndrăznesc să te iubesc Visul este gol Asta nu va fi niciodată” Cântecul Nibelungilor Cum? Reverendule Paul chel, vorbești atât de inteligent? Ești un tiran rău, un chinuitor, pe care doar lumina l-a născut Sfântul Ștefan știa de asta, ucis din cauza ta Despre ticălos, care a câștigat paradisul prin litigiu În a doua jumătate a secolului al XII-lea, au avut loc schimbări majore în viața societății medievale Au schimbat în mod decisiv întregul caracter al artei medievale în câteva decenii Pe măsură ce economia feudală s-a dezvoltat, nevoia de schimb și comerț a devenit din ce în ce mai simțită În toate țările occidentale „OXfccftra EUROPA, mai ales în Franța, se construiesc orașe noi, „Villeneuve”, cum le numeau cronicile Au apărut departe de vechile centre de cultură, castele fortificate și mănăstiri, adesea pe malurile râurilor navigabile, la răscruce de drumuri Aici aveau loc întâlniri ale negustorilor din diverse regiuni care veneau la târguri Cruciadele, care au curățat rutele maritime de pirați, au contribuit la renașterea comerțului de peste mări și la înflorirea orașelor comerciale La început, orașele au rămas dependente de suveranii feudali Atunci orășenii, plătind taxe deodată pentru tot anul, au început să se unească și adesea, printr-o luptă persistentă care a ajuns la vărsare de sânge, să caute de la prinți Cartele Libertății Țăranii au fugit aici, fugind de obligațiile feudale, neputându-și îmbunătăți situația prin răscoale În spatele gardului de piatră al orașelor, acestea păreau să-și recapete libertatea pe care țăranul franc o pierduse odată cu instaurarea iobăgiei Apariția orașelor-comune medievale nu a însemnat renașterea orașelor-politici antice bazate pe sclavie În orașele comune, nici inegalitatea proprietății și nici stratificarea în ateliere și bresle nu au reușit încă să submineze respectul față de muncă În Europa de Vest, toate fundamentele ordinii feudale au rămas de nezdruncinat multă vreme Dar niciodată oamenii muncitori, oameni din rândul oamenilor de rând, nu au acționat atât de uniți și organizați, ca în orașele comunale Alpatov, vol I Adăugarea de noi condiții de viață a fost însoțită de o mișcare mentală largă Religia a rămas principala formă de viziune asupra lumii, dar în noile învățături religioase, ereziile, noile nevoi vitale ale oamenilor și-au găsit expresie Vechile texte sacre au fost citite într-un mod nou, înțeles într-un mod nou Mulți i-au lovit că iobăgie este incompatibilă cu preceptele creștinismului Acest lucru a provocat un dor pentru vremurile comunităților creștine originare Mișcarea și-a asumat un caracter larg popular Călugării, care de mulţi ani stăteau în spatele zidurilor mănăstirilor, trebuiau acum să meargă printre oameni, să citească predici printre oameni, să caute expresii pe înţelesul mulţimii; aceasta a umplut învățăturile religioase cu un nou conținut uman Biserica a purtat o luptă încăpățânată împotriva ereziilor, a organizat adevărate cruciade împotriva recalcitranților Dar ereziile au izbucnit peste tot, au capturat zone vaste, au pătruns în toate segmentele populației Orașele au devenit principalele centre ale mișcării mentale Încă din secolul al XII-lea, universitățile au apărut în Europa, asemănătoare cu vechile academii filozofice Universități precum cea din Paris au reunit oameni din toată Europa Interesul pentru dezbaterea filozofică condusă de Abelard a depășit cu mult mediul universitar Gândirea vest-europeană a atins acea maturitate când a putut să pună și să rezolve întrebările de bază ale cunoașterii într-un mod nou Principalul subiect al disputei a fost întrebarea care este adevărata realitate: concepte generale sau obiecte particulare individuale Această dispută a fost câștigată din ce în ce mai mult de apărătorii viziunii conceptelor generale ca o simplă construcție a minții umane Împreună cu aceasta, contrar învățăturii bisericești, s-au exprimat opinii că o persoană, indiferent de clerul îmbrăcat cu har, prin experiențele sale personale, intră în comunicare directă cu cel mai înalt principiu, Dumnezeu Această viziune avea o semnificație avansată la acea vreme, deoarece ridica conștiința de sine a individului și, în același timp, deschidea ochii către lume, în care vedeau acum principala manifestare a zeității Mulți se răzvrătesc împotriva autorității lui Aristotel și solicită studiul naturii, bazându-se nu pe raționament abstract, ci în primul rând pe experiență În secolul al XIII-lea, pe baza cercetărilor sale, călugărul de la Oxford Roger Bacon a conceput construcția unei mașini cu abur Adevărat, la vremea aceea era mai celebru Toma d'Aquino, care în „Rezumatul teologiei” a încercat să împace noile puncte de vedere cu învăţătura tradiţională a bisericii Principala expresie a acestei noi ordini de viață în artă au fost catedralele gotice Au apărut în toate centrele noi și în multe centre urbane vechi Toată această epocă poate fi numită epoca catedralelor gotice Construcția însăși a catedralelor gotice este o pagină remarcabilă în istoria vieții artistice din trecut Piața orașului, deschisă din toate părțile, zgomotoasă la vremea târgului, era aleasă de obicei ca loc de construcție a catedralelor Construcția catedralelor a necesitat fonduri mari și perioade lungi de timp Comuna orașului, hotărând să construiască o catedrală, a trimis sfârşitul pomanilor Când s-a strâns o sumă suficientă, au început să o marcheze, adesea au ridicat un cor pentru a începe serviciul în el Războaiele, mofturile, dezastrele naturale puteau opri construcția începută Au trecut ani și decenii înainte ca oamenii întreprinzători să strângă din nou fonduri, să înceapă să construiască din nou Multe catedrale au rămas neterminate Catedralele din Milano și Köln și-au dobândit forma finală abia în secolul al XIX-lea Oamenii nu puteau fi siguri că vor vedea roadele eforturilor lor Cu toate acestea, nimic nu a răcit căldura creativă a oamenilor de atunci Unele catedrale au început să fie construite înainte de adăugarea finală a stilului și au fost finalizate când acesta și-a pierdut deja formele stricte Catedrala Chartres este decorată cu două turnuri diferite - constructorii turnului de nord nu au vrut să repete turnul de sud; dar au reușit să aducă cele două turnuri într-un acord uimitor Catedrala din Chartres și-ar pierde mult din farmecul său dacă diferența dintre turnurile sale ar fi eliminată Întregul sistem comunal, încă puternic în temelii, s-a reflectat în construirea catedralelor gotice Coeziunea internă puternică a unei echipe uriașe era necesară pentru a finaliza cu succes construcția începută Era necesară încrederea granitului în importanța socială a acestei lucrări, pentru ca ardoarea posterității să nu se răcească pentru ceea ce începuseră strămoșii, pentru ca multe generații să lucreze la realizarea unui monument, să-și exprime idealurile artistice în aceeași limbă Mulți oameni au luat parte la construcția catedralelor Au fost și reprezentanți ai autoguvernării orașului, care au aprofundat în toate problemele construcției, au fost clerici, clerici, au fost teologi care și-au adus cota de învățătură, dar, desigur, artele de constructori, zidari și cioplitori au fost de importanță decisivă, printre care generații au crescut gustul, au acumulat experiență tehnică Printre acestea, rolul principal i-a revenit arhitectului; a luat parte direct la construcție, împreună cu zidarii, cu un ciocan sonor, a scos din piatră forma cerută, a urcat pe schela care ascundea contururile catedralei în construcție Trebuie să presupunem că mulți arhitecți ai secolului al XIII-lea erau deja indivizi bine stabiliți O carte de schițe a unui constructor din acea vreme, Villard de Honnecourt, ne-a supraviețuit Ea vorbește despre marea lățime a perspectivei sale, puterile sale de observație și erudiție Aici puteți vedea planuri și detalii atent desenate ale catedralelor, și o piatră funerară romană care i-a plăcut, și schițe din unele monumente bizantine și figuri de animale și oameni Cu toate acestea, în conformitate cu întregul depozit al gândirii medievale, multe dintre aceste schițe ar fi trebuit să servească drept „original”, model; maeștrii următori trebuiau să-și facă treaba asupra lor Un artist al timpurilor moderne ar considera jenantă o asemenea aderență la tipare Pentru oamenii secolului al XIII-lea, aceasta a fost o condiție pentru păstrarea stilului, o expresie a unității de scop care a adunat atât de mulți oameni în jurul catedralei Catedrala gotică uimește prin măreția ei chiar și o persoană ^; familiarizat cu succesele tehnologiei moderne de construcție Oamenii din acea vreme, pășind în sus * bolțile catedralei, au experimentat o emoție deosebit de profundă Catedralele gotice, cu turlele lor ascuțite și portalurile bogate, încântă din exterior, dar fac impresia principală în interior ( ) Spațiul interior, mediul de aer necorporal în care intră o persoană, a dobândit în catedrala gotică acea forță de influență artistică, pe care masivele grele de piatră au avut-o în Orient, în Grecia - forme arhitecturale sculptate din piatră Această întindere nu a fost concepută ca un loc de cult ideal, contemplat, ca în Sofia din Constantinopol Spațiul catedralei gotice a fost creat atât de acomodabil de dragul unei persoane reale: într-o navă de mijloc uriașă și spațioasă și corăbii laterale care se contopeau cu ea, stăteau mulțimi aglomerate de oameni, cu fața spre est, unde avea loc slujba Ca capacitate si inaltime, catedralele gotice depasesc cu mult cele mai mari catedrale romanice Dar cel mai important este că aici pieptul respiră ușor și liber, că privirea de aici nu se împiedică de forme grele semiîntunecate, ci cercetează și îmbrățișează imediat întreg spațiul Oamenii care au fugit în orașe din sate îndepărtate trebuie să fi simțit un val deosebit de mândrie atunci când au pășit sub arcadele catedralei gotice Nu degeaba aici au avut loc nu numai slujbe bisericești, ci au fost adesea puse în scenă mistere, în care istoria sacră era prezentată ca un spectacol instructiv și distractiv În catedrale, se adunau uneori pentru a rezolva treburile lumești Pentru oamenii de atunci, semnificația catedralei nu putea fi epuizată prin aceasta Gândul omului căuta pretutindeni expresii ale misteriosului și inexprimabilului, vag dorit și dorit Clericii învățați au dat o interpretare alegorică a clădirii bisericii Templul, spuneau ei, simbolizează biserica creștină; clădirea este construită din pietre individuale, deoarece o comunitate este formată din membri individuali; lumina se revarsă în clădire prin ferestre, pe măsură ce învățătura bisericii intră în mintea credincioșilor; planul templului în formă de cruce amintește de suferințele pământești ale mântuitorului În interpretarea lor alegorică a templului, teologii învățați au dat dovadă de o mare sofisticare în dogmă, dar uneori au căzut în pedanteria îngustă Constructorii de catedrale gotice nu s-au putut limita la această interpretare, deoarece i-a îndepărtat de artă Dar însăși structura gândirii, însăși explicația uneia prin cealaltă, era aproape de oamenii medievali Acest lucru le-a permis să comunice mai multe sensuri figurate catedralelor În legendele populare străvechi, visul unui pământ fericit, pământul promis, a fost cântat de mult Oamenii medievali au numit această regiune Ierusalimul muntos În ideea lui, s-au contopit legendele antice ale celților despre palate fabuloase cu ferestre strălucitoare transparente și cântece despre marinari curajoși, curajoși, care ar fi ajuns pe o insulă fericită Această idee și-a găsit o reflectare indirectă în catedralele gotice; clădirile destinate slujbei bisericești au devenit o expresie a gândurilor și viselor oamenilor Imaginea Ierusalimului muntos s-a reflectat chiar în structura arhitecturală a catedralei Intrăm în catedrală și observăm că partea inferioară a acesteia este cufundată în semiîntuneric: există iluminare uniformă, gri, cotidiană, se remarcă aici articulații mici, fracționate, logică strictă de construcție, alternanță de grinzi de coloane, stâlpi și se întinde; totul aici este proporțional cu figura umană Dar de îndată ce ridici privirea în sus și ochiul observă că un baldachin misterios de lumină pare să atârne peste sala semiîntunecată, nivelul său inferior, ca și cum un vis frumos domnește peste viața de zi cu zi sobră De acolo, de sus, se revarsă o lumină limpede, făcând să tremure toată atmosfera, de sub bolți se năpustesc vocile sonore ale unui cor invizibil Cele două lumi în separarea lor s-au contopit în unitatea imaginii artistice Un astfel de design arhitectural nu se găsește în nicio altă epocă Chiar și în biserica Sf Sophia, spațiul luminos de sub dom, deși este opus ocolirilor și corurilor semiîntunecate, datorită dimensiunilor sale uriașe le suprimă și face rivalitatea imposibilă Într-o catedrală gotică, lumea cerească și lumea pământească nu sunt date într-o comparație calmă Clădirea este plină de un impuls rapid, o persoană este uluitoare din cauza acestei mișcări și, totuși, este imposibil să nu te predai ei Direcția acestei mișcări nu este destul de clară și consistentă; Adevărat, liniile de stâlpi și nervuri se grăbesc în primul rând în sus; dar în catedrală nu există un centru ideal, ca în St Sophia, unde toate liniile s-ar strădui Dar acordul deplin între ei se realizează prin faptul că toți merg în aceeași direcție, toți se străduiesc dincolo de limitele vizibilității imediate Desigur, mișcarea ascendentă în catedrala gotică a prevalat semnificativ asupra mișcării în alte direcții, dar a fost departe de a fi singura O mișcare ceva mai slabă, mai lentă, lină a liniilor de perspectivă se îndreaptă spre altar, spre corul strălucitor, care parcă ocolește corăbiile laterale și este ușor surprins de ochi, deoarece legăturile navei principale, încă mai degrabă izolate în templul romanic, se contopesc în catedrala gotică într-un singur pârâu continuu (p , cf p ) Un interior gotic, ca și Catedrala din Amiens, este conceput ca o adevărată simfonie arhitecturală: aici atât mișcarea pasională impetuoasă și în același timp solemn calmă a tuturor mănunchiurilor de coloane și nervuri în sus sunet, precum și melodiile capitelurilor, stâlpilor și triforului care traversează-l orizontale cântă indistinct Această mișcare a formelor și a liniilor întrerupe și însuflețește alternanța tremurătoare a traveilor întunecate cu arcade semi-luminoase; se termină cu ferestre luminoase cu fante ale corului Catedrala gotică încântă ochiul prin bogăția și varietatea impresiilor vizuale Constructorii catedralei gotice se eliberaseră deja de sentimentul de mister care i-a forțat pe arhitecții romanici să ascundă altarul într-o temniță întunecată Interiorul unei catedrale gotice este ușor vizibil în toate părțile sale, corul ei este de obicei deschis, cel mult este despărțit de navă printr-o barieră de trecere (așa-numitul jub mr dichis fruchts ticn ms tui-fi-una boc nudn PG SPMG PG diurna adincffitr aumucfittnfmtnn: mrmuittmtn: mr fi-ira tnqucardtdiih- qrii pfiacnntrinn ciut dutn funrradno l tliriTian LiVngutfi "uafanicadrini fi; (Tuiauurfțr tsib:' îdcofaUraînmro FSsabbo 'liuă Htlluoqn gftnnio CUPRINS PREFAȚĂ INTRODUCERE B CAPITOLUL ÎNTÂI ARTĂ PRIMIALĂ CAPITOLUL DOI ARTA FRONTULUI ASIEI CAPITOLUL TREI ARTA EGIPTULUI ANTIC CAPITOLUL PATRU ARTA CRETĂ ŞI A ARHAICĂ GRECĂ CAPITOLUL CINCI ARTA GRECĂ V B CAPITOLUL ŞASE ARTA GRECĂ SECOLUL IV AL ELENISMULUI CAPITOLUL ŞAPTE ARTA ROMANĂ CAPITOLUL OPT ARTA BIZANTINĂ CAPITOLUL NOUĂ ARTA MUSULMANĂ CAPITOLUL ZECE ARTA INDIEI CAPITOLUL XI ARTA CHINEI ŞI JAPONEI CAPITOLUL DOISprezece ARTA EVOLUI MEDIU TIMPURIE ÎN EUROPA CAPITOLUL ARTA GOTICA LITERATURA LISTA ILUSTRAȚIILOR ILUSTRAȚII Design realizat de artistul D I Mitrokhin Redactor tehnic A A Sidorova * A Semn a tipari /XI Art Nr Col cuptor l % * Tastat în tip M- Tipărit tipărit M- , M- 